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nuevas  atribuciones  conforme  a  su  progreso  natural,  al  espacio  al  que  va 
destinado,  siendo  acorde  al  tiempo  en  el  que  se  gesta,  y  al  público  que  lo 
consume.  Esas  funciones  podrían  agruparse  bajo  el  amparo  de  lo  religioso,  lo 










 La  perspectiva,  la  sombra,  la  luz,  la  proporción,  el  pedestal  o  el marco, 
constantes  formales  de  corte  academicista,  buscadas  y  cuidadas  por  todos  los 
artistas  a  lo  largo  de  la  historia,  dejan  paso  a  nuevas  interpretaciones  de  la 
realidad,  anunciando  un  nuevo  lenguaje  que  rescatara  al  espectador  de  la 
sumisión  visual  a  la  que  había  sido  sometido  durante  siglos.Las  primeras 
vanguardias nacen del deseo de crear un mundo nuevo, de liberar al hombre. Los 
artistas  de  los  primeros  ismos,  apostaron  por  un  arte  diferente  que  rompiese 
universalmente  con  el  realismo  antecesor,  condición  que  claramente  fue 
desbordada y superada por las llamadas segundas vanguardias. 
Finalizada  la  Segunda  Guerra  Mundial,  las  intervenciones  artísticas  se 
desvinculan de sus inalterables características, comunes a lo largo de su ya larga 
historia.  Los  componentes  estéticos,  miméticos  y  matéricos,  dejan  paso  a  lo 







ante  un  arte  caracterizado  por  la  imperdurabilidad,  por  la  forma  en  que  los 






e  interactuar  con  ellas  en modo  acción‐reacción.  En  otras  ocasiones  el  artista 
agrega,  además de  sus peculiares  e  inestables materiales,  sensaciones  térmicas, 
olorosas, sonoras o táctiles para definir y/o completar sus obras, apostando por un 
arte multisensorial. 
 Ahora bien,  la  imposibilidad de  custodiar  la obra  como objeto, demanda 
nuevos  mecanismos  que  registren  un  arte  multicultural,  tan  versátil  como 




los  ámbitos  de  la  sociedad  y  el  arte  no  queda  ajeno  ante  esta  revolución,  que 
continúa  avanzando  a  un  ritmo  vertiginoso.  La  aparición  y  el  desarrollo  de 
herramientas  tecnológicas han  transformado  el  trabajo de  los artistas, el mismo 
concepto del arte y sus campos de aplicación. 
 Con  los  avances  del  video  o  la  fotografía  digital  y  las  innovaciones 
acontecidas en el campo del arte, los artistas parecen conscientes del peligro de su 
obra,  y  comenzarán  a  dejar  constancia  de  sus  intervenciones  haciendo  uso  de 
cámaras fotográficas y pequeñas grabaciones para inmortalizar sus acciones. 
 Destinamos esta investigación a trabajar a través de una representación de 
autores  contemporáneos,  las  dificultades  en  el  registro  de  obras  artísticas 




El  reto  está  servido,  personas  o  entidades  supeditada  a  lo  artístico  se 
enfrenta  a  la difícil  tarea de  registrar para  conservar  la  inmortalidad ya no del 
objeto,  sino  del  acontecimiento‐  acción.Estas  innovadoras  y  momentáneas 
categorías  llevan  implícita  la  condición  participativa  del  espectador,  el  espacio 
como continente y propio contenido contenido de la obra, el tiempo, la extinción 
de  los    innobles  materiales  ,  la  acción,  el  desplazamiento,  la  pérdida  de  la 
unicidad del arte, así como su acelerada mortalidad. Condiciones y aspectos que 





Parece  evidente  entonces,  que,  si  el  arte  contemporáneo  es  inestable, 
cambiante  y  fugaz,  los mecanismos  de  registro  deben  cambiar  a  la  vez.  Nos 
planteamos en esta  investigación  cómo  registrar el arte  contemporáneo, un arte 
basado fundamentalmente en los procesos, conceptos e ideas, acciones y palabras, 


















During  the  evolution  of  history,  art  is  progressing  and  acquiring  new 
attributions  according  to  its natural progress,  the  space  to which  it  is destined, 
according  to  the  time  in which  it  is  gestated,  and  the  public  that  consumes  it. 
These  functions  could  be  grouped  under  the  protection  of  the  religious,  the 
decorative,  the political‐commemorative or  the  ideological. An art destined and 
dependent on a social and historical context, at the same time, always keeping in 
tune with  its mission  and  its  time. Attending  to  its  conservation,  custody  and 
protection  of  entities  and  laws  of  protection  that  have  ensured  its  protection, 
documentation and future transmission. 
 The art of the second half of the twentieth century, which basically occupies 
this  research,  cannot be  examined, understood or deciphered  if previously  it  is 
not possible to review, in a very short way, the one generated by completing the 
first century, since  the great production of work  that had germinated  in  the art 
world during the nineteenth century, was collected by the twentieth century. 
The perspective,  the shadow,  the  light,  the proportion,  the pedestal or  the 
frame, formal constants of an academic nature, sought and cared for by all artists 
throughout history, give way to new interpretations of reality, announcing a new 
language  that  rescued  the  viewer  from  the  visual  submission  to which  he  had 
been  subjected  for  centuries. The  first avant‐gardes are born  from  the desire  to 
create a new world, to free man. The artists of the first isms, opted for a different 
art  that  universally  broke with  the  predecessor  realism,  a  condition  that was 
clearly overwhelmed and surpassed by the so‐called second avant‐garde. 
After the Second World War, artistic interventions are separated from their 
unchanging  characteristics,  common  throughout  its  long  history. The  aesthetic, 







styles  is  radically  reconverted.  For  about  70  years,  we  are  facing  an  art 
characterized by imperdurability, by the way in which objects are positioned and 
by the integration of the exhibition space and the process as an integral part of the 
work  itself. An  art  that  is  created  for  a moment  and  for  a  specific  space,  thus 
enhancing product or artistic action, time and public. 
 Art is then affected in its representation by disciplines such as dance, music 




 However,  the  impossibility  of  guarding  the work  as  an  object  demands 
new mechanisms  that register a multicultural art, as versatile as  it  is capricious. 





pace. The  emergence and development of  technological  tools have  transformed 
the work of artists, the same concept of art and its fields of application. 
 With the advances of video or digital photography and innovations in the 
field  of  art,  artists  seem  aware  of  the  danger  of  their work,  and will  begin  to 
record  their  interventions  using  cameras  and  small  recordings  to  immortalize 
their actions. 
 We  dedicate  this  research  to  work  through  a  representation  of 
contemporary  authors,  the  difficulties  in  the  registration  of  artistic  works 
characterized by their intangibility, by the replacement of the material work in the 
place, by the place without the material work. 
The  challenge  is  served,  people  or  entities  subject  to  the  artistic  face  the 
difficult task of registering to preserve the immortality no longer of the object, but 
of  the  event‐action.  These  innovative  and  momentary  categories  implicitly 
 
 
involve  the  spectatorʹs participatory condition,  the  space as a continent and  the 
content  of  the work  itself,  time,  the  extinction  of  the  ignoble materials,  action, 
displacement, the loss of the uniqueness of art, as well as its accelerated mortality. 
Conditions  and  aspects  that make  art  an  “art‐event”,  prone  by  the  space‐time 
condition to its expiration or alteration. 
 The ways of making  art,  its  languages,  the material used,  the  role of  the 
artist,  and  conservation  seem  to  be  dependent  on  technology  for  its  creation, 
recovery or dissemination. 
It  seems obvious  then,  that  if  contemporary art  is unstable,  changing and 
fleeting, the registration mechanisms must change at the same time. We consider 
in this investigation how to register contemporary art, an art based fundamentally 
on processes,  concepts  and  ideas,  actions  and words, where  the  object  itself,  if 
there is one, is no longer conservative as it can, and tends to its disappearance. 
 














Gracias  a  la  Universidad  Católica  San  Antonio  de  Murcia,  por  la 
oportunidad académica, profesional y personal que me ha brindado. Estar entre 
vosotros, formar parte de este equipo humano y de grandes profesionales, es un 
orgullo  para  mí.  Mi  agradecimiento  y  admiración  a  La  Vicerrectora  de 
Investigación Dra, Dña. Estrella Nuñez  al  frente de  la Escuela  Internacional de 
Doctorado, hacéis un excelente e impecable trabajo.   
Gracias a  la Doctora Belén Blesa, mi directora, mi compañera de  trabajo y 
mi amiga, mejor  imposible. Gracias por  tu dedicación,  tu respeto y  tus consejos. 
Ha  sido  un  placer  compartir  contigo  este  tiempo  y  nuestras  “experiencias 





Gracias  al  equipo  directivo  de  la  Facultad  de  Ciencias  Sociales  y  de  la 





darnos  una  vida  basada  en  el  cariño,  el  respeto  y  la  honestidad.  Gracias  por 
vuestros  sacrificios,  vuestro  ejemplo,  por  la  educación  que  nos  habéis  dado, 
siempre  desde  la  libertad,  por  las  infinitas  oportunidades  ofrecidas,  por  no 






tercer  sentido  que  nunca  te  falla, Pedro  en  el  corazón  y  la  sensatez,  ambos  en 
honestidad y la humanidad. ¡Creo que sois lo mejor de mi vida!  




cúal”  página  vas?,  ¿vamos  al  parque?,  ¿cuánto  te  falta  para  terminar?.  Algún  día, 
cuando seas más mayor,  te explicaré que, en esta profesión, no se acaba nunca. 
Ojalá mi humilde ejemplo te sirva en algunos ámbitos de tu vida. Discúlpame por 
el  tiempo  que  no  he  pasado  contigo, mi  querida  ahijada Martina. Eres  y  serás 

















han  sido  un  pilar  fundamental  en mi  vida.  Sor Miguela,  la  chispa  de  la  vida, 
insuperable, siempre dispuesta para todo aquel que la necesite. Igualmente, a  la 





Igualmente doy  las  gracias  a mis  compañeras de psicología,  las Doctoras 
Dña. Almudena Ros, Dña.  Isabel  Jiménez, Dña. Ana López Navas, Dña.  Isabel 
Lopéz Chicheri, Dña. Marina  Iniesta, Dña.  Lidia  Pamies, Dña.  Elisa  Sánchez  y  
Dña. Cristina de Francisco. Aunque no pertenezcamos al mismo claustro, somos 
como “las primas”; os admiro. 
No  puedo  dejar  de  agradecer  su  constante  apoyo,  sus  ánimos  y  sus 
conversaciones  a mis primos hermanos, Fernando, Paloma, Paco, María,  Jose y 
Tommy. Sin olvidar a Carlos, María Luisa, Cristina, Rubén,  José Manuel y a  la 
recién  llegada. Un  recuerdo muy  especial  también para  los del otro  lado,  Juan, 
Fernando, Óscar, Ignacio.  
 Sembrando una  fiel  y  buena  amistad,  el  tiempo me permite disfrutar de 
una buena  cosecha, y esta  se  traduce en mis queridos amigos.  Juani y Lola,  las 
incondicionales, con las que siempre puedo contar. ¡Os debo mucho! .Gracias por 





A mis  tias, Fina Mateo ejemplo de fortaleza,  templanza y sacrificio por  los 
demás. Cecilia Mateo gracias por tus palabras, tu paciencia y el cariño que nos has 





Especialistas en meternos en  líos creativos;  lo que no  inventa una,  lo  inventa  la 
otra,  no  sé  cómo  lo  hacemos,  ¡¡¡pero  siempre  andamos  liadas!!! Anda  que..  lo 
nuestro  es  un  vicio,  o  ¡¡¡¡un  no  parar!!!!  ¡Eres  increíble! Mil  gracias  amiga. Me 
quedo con una frase que me dijiste los últimos días: La comodidad te da seguridad y 
la seguridad éxito.  
Al  resto  de  mis  compañeras  de  departamento,  mis  buenas  amigas,  mi 
gabinete de alegrías y de crisis, un placer compartir ante todo  la vida y después 
espacio  y  experiencias  investigadoras,  docentes,  laborales  con  vosotras,  las 
 
 
Doctoras:   Dña.  Raquel  Xandrí,   Dña  Loida  López,   Dña. Marisa  Rodes,. Dña 
Patricia Gutiérrez, Dña.  Práxedes Muñoz, Dña.  Irene Melgarejo, Dña  .Carmen 
Fernández.  Desde  Protocolo  y  Ordenación  gracias,  a  Lourdes  Albaladejo, 
Almudena Vicente, grandes profesionales, mejores personas. 
A mis  compañeros  los  profesores  el Dr. D.  Francisco  Sánchez, Dra. Dña, 
Ana Carmona y Dr. D. Francisco Manuel Moreno: vuestra ayuda y comprensión 
es esta  fase  final ha  sido esencial.  Igualmente, D. Francisco Molina y D. Arturo 




Igualmente,  a  mi  querida  ÁguEda  Ruiz,  gracias  por  tus  visitas  y  por 
dedicarme tu valioso tiempo, cada vez que aparece, sé que algo trama.  
A  todo  el personal de  la biblioteca de  la Ucam,  siempre perdonando mis 
tardanzas y ayudandome a buscar  todo  lo que he necesitado con una constante 







Gracias  a  todos  y  cada  uno  de  mis  adorados  alumnos  del  las  ocho 
promociones    del  programa  Ucampacitas,  especialmente  a  Montse  García 
Navarro, sois sencillamente especiales, lo mejor que he hecho en mi vida ha sido 



























































La pintura pretende  comunicar y no  ser un  lujo  en  función de  la decoración, un 
cuadro es, y siempre lo ha sido, un objeto mágico, un objeto religioso. Sólo que los 


















El  arte  vivo  es  la  aventura  de  lo  real. El  artista  enseñará  a  ver  no  con  el 
cuadro, sino con el dedo. Enseñará a ver nuevamente aquello que sucede en la calle. 
El  arte  vivo  busca  el  objeto,  pero  al  objeto  encontrado  lo  deja  en  su  lugar, no  lo 
transforma,  no  lo  mejora,  no  lo  lleva  a  la  galería  de  arte.  El  arte  vivo  es 
contemplación y comunicación directa. Quiere terminar con  la premeditación, que 
significa  galería  y  muestra.  Debemos  meternos  en  el  contacto  directo  con  los 





































































































































































































































































Todas  las  creaciones  con  valor  artístico  realizadas  por  el  hombre  con 







Durante  el  avance de  la historia,  el  arte  va  evolucionando  y  adquiriendo 
nuevas  atribuciones  conforme  a  su  progreso  natural,  al  espacio  al  que  va 




El  arte  ha  estado  durante  demasiado  tiempo  desempeñando  una  labor 
meramente  mimética.  Ha  realizado,  como  indica  Platón,  imitaciones  de  la 
realidad;  copiando  la  apariencia  de  las  cosas,  como  defiende  Demócrito; 
reproduciendo  el  funcionamiento  de  la  naturaleza  en  sus  propios  procesos  o, 
siguiendo a Aristóteles atribuyéndole al arte la función de imitar la naturaleza. La 
producción  artística,  sea  como  fuere,  ha  realizado  a  lo  largo  de  la  historia 
equivalencias  del  original  destinadas  a  plasmar  para  verificar  una  realidad 
cambiante, registrar y conservar obras que funcionaban como fieles testigos para 
la posteridad. Con  el  trabajo  realizado por  los  artistas,  se  aseguraba un  testigo 
matérico  del  momento  o  acontecimiento  histórico,  del  personaje  o  figuras 
destacables,  familia  o  acontecimiento  reseñable.  Estas  tareas  atribuidas  al  arte, 
dejan de  tener sentido o ya no son  tan necesarias cuando aparecen  los primeros 
avances en fotografía durante el siglo XIX. Ágilmente se produce un traspaso de 
poderes,  siendo  considerado  el  medio  fotográfico  una  opción  más  adecuada, 
eficaz  y,  sobre  todo, más  veloz  en  la  imitación,  captación  directa  y  fiel  de  la 
realidad. 











decisorios que  influyeron  claramente  en  el arte de  la  etapa que nos ocupa, nos 
referimos  a  las dos Guerras Mundiales,  incurriendo  en  la  segunda de  ellas por 
ajustarse más al momento de nuestro estudio. 
Los conflictos bélicos suponen siempre, sin excepción, una tragedia humana 
con efecto  letal en  la cultura y en el arte, así ocurrió en  la segunda centuria del 
siglo XX. 
Sin  profundizar  en  aspectos  que  desvíen  nuestro  objetivo,  ya  que  estos 
conflictos  tuvieron mucha más  repercusión que  la que aquí mostramos, nuestro 
interés radica en presentar una época en la que el arte sufrió más cambios que a lo 
largo de su historia. 









Con  el  fin  de  interpretar  la  realidad  de  la  vida,  el  arte  debe  estar  basado  en  dos 
elementos fundamentales: el espacio y el tiempo. El volumen no es el único concepto 
de  espacio.  Elementos  cinéticos  y  dinámicos  deben  ser  usados  para  expresar  la 
                                                     
3  Citado  en Walter  Benjamin,  La  obra  de  arte  en  la  época  de  la  reproductividad mecánica,  (Madrid: 
Casimiro, 2017), p.13 








tuvieron  una  rápida  difusión  y  representación  a  nivel  internacional.  Marcel 
Duchamp, considerado padre del arte conceptual, sube su  rueda de bicicleta en 
1913  a  un  taburete.  Esta  acción  retó,  poniendo  en  jaque  el mundo  del  arte  y 
directamente  al  convencionalismo  de  la  época.  Su  tratamiento  de  los  objetos 
















La  perspectiva,  la  sombra,  la  luz,  condiciones  formales  de  talante 
academicista, buscadas y cuidadas por todos los artistas a lo largo de la historia, 
dejan  paso  a  nuevas  interpretaciones  de  la  realidad,  anunciando  un  nuevo 
lenguaje que  rescatara al espectador de  la esclavitud visual a  la que había  sido 









El  expresionismo  y  el  fauvismo  trabajaron  la  independencia  del  color  y 
creyeron en su capacidad para transmitir sentimientos; el surrealismo apostó por 
un  trabajo artístico a partir del subconsciente; en su caso, el cubismo anunció  la 
primacía  del  espacio  tridimensional  del  objeto,  rompiendo  el  plano  de 
representación  formal;  el  constructivismo,  neoplasticismo  y  suprematismo 
reclamaron  la  pureza  de  la  geometría mientras  que  el  futurismo  introdujo  el 
movimiento  en  la  obra.  Todos  los  ismos  de  la  llamada  primera  vanguardia 
desembocaron  en  la  abstracción  como movimiento  dominante  a mediados  del 
siglo  XX,  aunque  terminaron  colgados  en  los  museos.  El  deseo  entonces,  de 
avance, en cierta manera se vio frustrado.  
Destinamos  esta  investigación  a  trabajar    la  segunda mitad  del  siglo XX, 
caracterizado  por  el  surgimiento de  un  arte  que  no  se  hace dependiente de  lo 
estético,  lo  mimético  o  lo  matérico,  sino  de  unas  técnicas,  tendencias, 
intervenciones  y  comportamientos  denominados:  performance,  happening, 
fluxus, Land Art, Body Art, instalación, etc, que ya no pueden ser incluidos en los 
grandes géneros de  la historia del arte ni en  las vanguardias de  la   modernidad, 
ya que éstas han sido claramente superadas. 
Estas  nuevas  manifestaciones,  por  sus  características,  imposibilitan  la 
práctica  de  la  copia  manual,  entendida  como  reproducción  pictórica  o 
tridimensional, para documentar. Impiden a la vez custodiar la obra como objeto 
y demandan nuevos mecanismos que registren para conservar y poder transmitir, 
un  arte  tan  cambiante  como  caprichoso.  Con  los  avances  de  la  tecnología,  la 
fotografía digital y las innovaciones acontecidas en el campo del arte, los artistas 
comenzarán a dejar  constancia de  sus  intervenciones, haciendo uso de  cámaras 
fotográficas  y  pequeñas  grabaciones  para  inmortalizar  sus  obras,  si  es  que 
podemos denominarlas así.  
El  desafío  está  servido.  Historiadores,  conservadores,  restauradores, 
curadores,  cualquier persona o entidad vinculada a  lo artístico,  se enfrenta a  la 
difícil  tarea  de  registrar  para  conservar  la  perdurabilidad  del  acontecimiento 
artístico.  Estas  innovadoras  y  fugaces  categorías  llevan  implícita  la  condición 
participativa del espectador, el espacio como continente y contenido de la obra, el 







Parece  evidente  entonces,  que,  si  el  arte  contemporáneo  es  inconstante, 
versátil, fugaz, los mecanismos y las técnicas de registro deben cambiar a la vez. 
Nos  planteamos  en  esta  investigación,  cómo  y  qué  registrar  en  el  arte 
contemporáneo, basado fundamentalmente en los procesos y conceptos, en donde 
el  objeto  en  sí,  si  es  que  lo  hubiere,  puede  desaparecer.  Cómo,  entonces, 
evidenciar el arte a las futuras generaciones, esa es la pregunta focal. Desde esta 
primera aproximación, presentamos ya  la  imposibilidad de documentar, que no 
es  registrar  hechos  sino  mostrar  procesos,  y  partimos  entonces  de  la 
documentación inconclusa del arte, fragmentada e incompleta, anunciando que el 
arte  contemporáneo,  por  sus  particularidades,  no  puede  ser  transmitido  en  su 
integridad ni en toda su realidad.  
Tras  esta  introducción,  comunicamos  el  objetivo  general  de  esta 
investigación que consistirá en analizar la metodología para registrar el arte. Para 
ello  se ha  seleccionado una muestra de artistas y  sus  trabajos para describir  las 
nuevas e inconstantes condiciones del arte contemporáneo que emerge finalizada 
la  Segunda  Guerra  Mundial.  Valoraremos  tras  esta  muestra  cómo  el  arte 
contemporáneo, para una  futura  transmisión, está  ligado al uso de dispositivos 
móviles  con  la  finalidad  de  documentar  el  espacio  artístico,  el  proceso,  la 
experiencia y  la acción como partes  integrantes y condicionantes de  la obra, aun 
siendo  conscientes  que  éstas,  nacen  ya  con  la  particularidad  de  ser  efímeras, 
caducas y perecederas.  










































El arte  contemporáneo no  siempre es  tratado de manera  conveniente. Los 




almacenen  sus  nuevas,  mudables  y  cambiantes  condiciones,  aludimos  a  la 
cuestión  de  su  registro  para  su  posterior  difusión.  Sobre  esta  afirmación,  de 
manera muy generalizada, establecemos el punto de partida de esta investigación. 
No se encuentra en la historia del arte, un siglo como el XX en cuanto a actitudes 





que no  puede  repetirse. El  intento  de  revivir  principios  artísticos  pasados,  puede 
producir a lo sumo, obras de arte que son como un niño muerto, antes de nacer5. 
 En la actualidad, se detecta una falta de aceptación, justificada, o no, hacia 
el  arte  contemporáneo  y  más  intensificada  con  respecto  el  arte  emergente, 
sometido a un continuo cuestionamiento crítico por parte de detractores. También 
es cierto, que la postura contraria coexiste y defiende un arte que no se sostiene, y 









grandes disciplinas  establecidas por  las bellas  artes,  lo que  las hacía  fácilmente 
reconocibles, identificables y clasificables.  
Ante el disfrute y contemplación de éstas, el espectador podía manifestar, 





arte  genera  en  la  crítica,  censuradores  y  protectores  a  ultranza. Añadimos  una 
cuestión  que  parece  ser  clave,  cuando  una  obra  de  arte  no  es  estéticamente 




Un  claro  ejemplo  para  sostener  estas  declaraciones  lo  encontramos  en  la 
crítica mejicana Avelina Lèsper7. La historiadora compara el arte contemporáneo 
con  la  burbuja  inmobiliaria  tachándolo  de  fraudulento  y  carente  de  valores 
estéticos,  siendo  una  de  las  voces  que  más  suenan  contrarias  al arte 
contemporáneo, cuestionando desde los ready‐made8 a las performances efímeras.  
Justifica  esta  posición  afirmando  lo  siguiente  con  respecto  al  arte  actual: 
Carece de valores estéticos y se sustenta en irrealidades, por un lado, pretende a través de 
la  palabra  cambiar  la  realidad  de  un  objeto,  lo  que  es  imposible,  otorgándoles 
                                                     





manifestaciones  necesitan  una  explicación  o  intervenciones  de  los  curadores  y  esto  se  interpone  con  la 
experiencia estética. Amada por muchos y odiada por otros tantos, Avelina Lésper se ha convertido en una de 
las  críticas más  importantes  en nuestro país  e  incluso  a nivel  internacional;  sin  embargo,  sus  comentarios 
llegan  a  ser  conservadores  y  en  muchas  ocasiones  excluye  manifestaciones  estéticas  o  exploraciones 












En  la misma  línea,  la crítica mejicana continúa atacando el arte de nuestra 
época,  básicamente  afirmando  que  no  es  comprensible  al  público  actual,  está 
destinado únicamente  a un  colectivo  especializado. Está  caracterizándolo  como 
un arte que se genera desde la falsedad.  
En  la  versión  digital  de  la  revista  Replicante,  en  un  artículo  titulado: 
“Reflexiones sobre el arte contemporáneo” declara: 
El  artista  contemporáneo  vive  en  una  burbuja,  no  tiene  contacto  con  el  público, 
niega  la  crítica  que  no  es  favorable  y  si  el  público  no  va  a  la  sala  es  porque  no 
entiende, nunca porque su obra deje  insatisfecho al espectador o porque se perciba 
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Encontramos  en  contraposición  a  estas  críticas,  una  amplia  formación  y 
aceptación con respecto a lo que se conoce como la historia del arte. En Gombrich 
(2005), pongamos como ejemplo, localizamos una definición de corte academicista 
que  la  concreta  de  la  siguiente manera:  como  un  continuo  fluir  e  intercambio  de 
tradiciones en  los que cada obra refiere al pasado y apunta hacia el  futuro en una vivida 
cadena  que  vincula,  incluso,  a  nuestra  época  con  la  de  las  pirámides11.  Al  respecto 
declara: 
No  existe,  realmente,  el Arte. Tan  sólo  hay  artistas. Estos  eran  en  otros  tiempos 
hombres  que  cogían  tierra  coloreada  y  dibujaban  toscamente  las  formas  de  un 
bisonte sobre las paredes de una cueva; hoy, compran sus colores y trazan carteles 
para  las  estaciones  del metro.  Entre  unos  y  otros,  han  hecho muchas  cosas  los 
artistas. No  hay  ningún mal  en  llamar  arte  a  todas  estas  actividades, mientras 









lo bello en  la naturaleza y agradecemos a  los artistas que  lo recojan en sus obras. 
Esos  mismos  artistas  no  nos  censurarían  por  nuestros  gustos  (…).  Algunas 
personas  se  sienten  atraídas por una  expresión  cuando pueden  comprenderla  con 
facilidad  y,  por  ello,  les  emociona  profundamente.  Quienes  han  adquirido 
conocimiento  de  la  historia  del  arte  corren  el  riesgo  a  veces,  de  caer  en  estas 











los productos  artísticos y  el desarrollo histórico de  los  campos de  la pintura,  escultura, 
arquitectura, artes decorativas, dibujo, grabado, fotografía, diseño de interiores, etc13. 
Avelina Lésper (2014) se posiciona a favor de este arte más histórico con la 
afirmación:  Los  Fusilamientos  del  3  de  mayo  de  Goya  valen  por  la  realización 






la música  y  la  poesía  en  todas  sus manifestaciones;  tal  es  la  respuesta  que  suele 


























soportes  teóricos  que  respalden  el discurso,  a  la  vez  que  lo  que  es  correcto  en 
cuanto  al  juicio  estético  se  refiere.  Seguimos  etiquetando  el  arte  como  una 
cuestión universal y sujeta a la concepción de lo bello, lo mimético, lo que guarda 
correspondencia  con  la  realidad  y  lo  fácilmente  reconocible  y  comprensible  al 
espectador. Américo Castilla (2013) refiere que cuando hablamos de conservar el arte 
contemporáneo,  debemos  preocuparnos  por  entender  un  campo  interdisciplinario  que 
excede el juicio estético16. 
 Arthur Danto en  su obra ¿Qué  es  el arte?, comienza explicando el cambio 
que sufrieron las artes como reproducimos a continuación: 
A  principios  del  siglo  XX  en  Francia  las  artes  visuales  fueron  objeto  de  una 
revolución. Hasta entonces, las artes – que, a menos que se indique lo contrario, me 
limitaré  a  designar  en  singular  como  “arte‐  se  habían  dedicado  a  copiar  las 
apariencias visuales en distintos medios. Como se vio más adelante,  la historia de 
dicho proyecto comenzó en Italia, en la época de Giotto y Cimabue, y culminó en la 
época  victoriana,  cuando  los  artistas  visuales  fueron  capaces  de  lograr  un modo 
ideal de representación que el renacentista León Battista Alberti define en su ensayo 
De  la  pintura  de  la  siguiente manera: No  debía  haber  ninguna  diferencia  visual 






Tómas  Llorens18  para  una  entrevista  en  la  revista  Metode  realizada  por 
Romero  (2014), nos orienta  sobre  la  cuestión de  la aceptación o  rechazo ante  la 
obra contemporánea con las palabras que mostramos a continuación.  
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 ¿Cuál  es  la  causa,  a  su  juicio,  que  el mundo  del  arte  contemporáneo  resulte,  en 
cierto modo, impenetrable para el público en general? 
A  lo  largo de  la historia del arte siempre se ha  tenido conciencia de que el arte es 











en  el  arte,  donde  señaló  la  importancia  que  tenían  los  elementos  sensibles  e 
inmateriales en la expresión artística, criticando la representación pictórica basada 
en  la copia. Diaz Oregón  (2012) expone: Estudió  la relación entre pintura, música y 
danza, y abogaba por un arte no materialista, espiritual, no objetual, intuitivo y sensitivo. 
                                                                                                                                                  
de  la Arquitectura Moderna en  la Escuela de Arquitectura del Portsmouth Polytechnic  (UK). Tras 
volver  a  España  en  1984,  ejerció  de  Director  General  de  Patrimonio  Artístico  en  la  Generalitat 
Valenciana. 
Llorens fue el primer Director del IVAM (1986‐1988) y del MNCARS (1988‐1990) y, a continuación, 
Conservador  Jefe  del  Museo  Thyssen  Bornemisza  de  Madrid  (1990‐2005).  Entre  1996  y  2005 
simultaneó el trabajo museístico con la enseñanza a tiempo parcial en las Universidades de Girona y 
Alicante.  Puede  leerse  una  entrevista  completa  en: 
http://www.academiadelpartal.org/files/n5_13.pdf 
A  lo  largo  de  su  carrera,  ha  publicado  más  doscientos  artículos  en  revistas  y  catálogos  de 
exposiciones sobre Estética, Teoría del Arte e Historia del Arte del siglo XX. 
Ha sido comisario de unas sesenta exposiciones, la última de las cuales, Miró: Tierra, se presentó en 
2008  en  Ferrara  y,  a  continuación,  en  el  Museo  Thyssen‐Bornemisza  de  Madrid.  Información 
extraída de: https://www.circulobellasartes.com/biografia/tomas‐llorens/ 
19  Entrevista  completa  disponible  en:  https://metode.cat/revistes‐metode/entrevista‐
monografic/tomas‐llorens.html 







posicionan y por  la  integración del espacio expositivo y el proceso,  como parte 
constituyente  de  la  propia  obra,  se  crea  para  ese  tiempo  y  para  ese  espacio, 
potenciando así producto artístico, tiempo y público. El espectador es invitado a 
sumergirse  en  las  obras  interactuando  con  ellas,  en modo  acción,  influenciado, 
así, por disciplinas como la danza y el teatro. En otras ocasiones el artista agrega 
además de  sus peculiares materiales,  sensaciones  tanto  térmicas  como olorosas, 
sonoras o táctiles. Recurrimos a las palabras de Paul Valéry al introducir el ensayo 
de Walter Benjamin, La obra de arte en la época de la reproductividad mecánica21: 
Todo  arte  tiene  una  parte  física,  que  ya  no  podemos  considerar  ni  tratar  como 




bien  cultural  sujeto  a  la  conservación  y  a  todo  un  protocolo  vinculado  a  su 
preservación para el uso y disfrute de las futuras generaciones y como testimonio 
artístico para  la humanidad. Lo cierto es que el arte contemporáneo,  llega hasta 
nuestros días de una manera  total o  fragmentada, bien a  través de mecanismos 
tradicionales  o  mediante  fórmulas  más  innovadoras  que  atienden,  en  cierta 
medida, a sus condiciones y particularidades. 
Esta  investigación,  primeramente,  muestra  la  evolución  del  arte  tras  la 
Segunda Guerra Mundial, presentando las tipologías, características, evolución y 
                                                     
20  Raúl Díaz‐Obregón Cruzado,  “De  la  crisis  de  la  representación  en  la  pintura  a  la  instalación 
artística”,  Revista  CESFelipe  II,  (2012). 
http://www.cesfelipesegundo.com/revista/Articulos2012/Ra%C3%BAlD%C3%ADaz.pdf 
21  Existen hasta cuatro versiones de La obra de arte en la época de la reproductividad mecánica. La 
primera data de 1935;  la  segunda  se  redactó en 1936 y  fue publicada póstumamente en 1955. En 
1936,  Benjamin  escribió,  con  la  ayuda  de  Pierre Klosswski,  una  versión  en  francés  del  texto.  La 
cuarta y última versión data de 1939 y es la que aquí usamos. 
22  Citado  en Walter  Benjamin,  La  obra  de  arte  en  la  época  de  la  reproductividad mecánica  (Madrid: 
Casimiro, 2017), p.7 
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singularidades de  estas  categorías para, posteriormente,  analizar  cuáles  son  los 
mecanismos  más  indicados  para  que  sobreviva  un  arte  caracterizado  por  la 









el  espacio que ocupa,  ¿es parte de  la obra?;  ¿qué ocurre  con  los materiales?;  el 
espectador, el proceso,  ¿son parte de  la obra?;  ¿puede una pieza  condicionar  la 
posición  corporal  del  espectador?;  además  de  ser  contemplada  visualmente, 
¿puede afectar a otros sentidos?  
Si  el  artista  no  permite  ninguna  forma  de  documentación,  ¿cómo 
conservamos? De estas cuestiones surge  tanto el proyecto como  la problemática 
que determina el punto de partida. 
En una  entrevista  con  Isabel Tejeda23, Marty declara:  en  ocasiones  las  cosas 
están ya ahí, sólo hay que activarlas24. La profesora nos va relatando su paseo con el 
                                                     
23  Licenciada  en Geografía  e Historia  con  especialidad  en Historia  del Arte  en  1990. Doctora  en 
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artista y en un momento de  la conversación donde se funde  la música,  la  luz, el 
ambiente comenta:  
Esta entrevista,  lamentablemente, no recoge  las voces y murmullos de una ciudad 
en  la  que  los  espacios  religiosos  y  los  laicos  se  comunican  con  fluidez,  de  forma 
natural25. 




en  horario  comprendido  entre  las  18:30  horas  a  22:30  horas.  La  obra  estaba 
compuesta  por  una  escultura,  un  sonido,  una  luz  y  un  aroma,  un  entresijo de 
sensaciones para el espectador que conseguía una experiencia tan turbadora como 
asombrosa. El propio espacio para el montaje ya era novedoso, pues se trataba de 




superar  el pórtico del  edificio,  tenía  que  abrirse paso plegando una  gigantesca 
cortina,  tan pesada  como ya  anunciaba visualmente  su  textura y  tonalidad,  sin 
necesidad de ser sometida a comprobación táctil. 
A  medida  que  el  visitante  se  iba  introduciendo  en  la  instalación,  el 
desconcierto  crecía,  una  densa  niebla  invadía  todo  el  espacio  expositivo,  tan 
espesa que casi se posaba al extender la palma de la mano. La visión era confusa, 
borrosa,  desconcertante,  no  había  ningún  elemento  que  ayudase  visualmente, 
solo la niebla. Avanzando con paso inseguro y de manera muy lenta y prudente, 
aparecía un haz de potente  luz blanca al fondo de  la sala que se dirigía hacia  la 
cúpula, parecía salir del suelo de  la  iglesia. Un  tétrico y escalofriante sonido de 
cementerio, se escuchaba por  todo el espacio. El olor se podría describir como a 
“frío”  y  transmitía  al  visitante  una  sensación  entre  temor  y  desconcierto. 
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Avanzamos  una  idea  que  desarrollaremos  a  lo  largo  de  toda  la 




(...). Los  sentidos del  tacto,  el olfato y  el  sonido  son  tan  elevados  como  su  sentido de  la 
visión26.  
La obra de Enrique Marty se caracteriza, además de por el horror vacui, no 
siendo  éste  el  caso,  por  el  uso  de  todo  tipo  de  lenguajes  y  géneros 
contemporáneos,  rompiendo  con  la  idea  de  las  disciplinas  entendidas  como 
compartimentos estancos. No se marca estilos ni líneas estéticas predeterminadas, 
trabaja desde su experiencia tanto vital como estética. 
El proyecto  sobrepasó  lo visual. Marty no  separa,  según  su  testimonio,  la 





Enrique Marty  ha  realizado  un  trabajo  distinto:  nada  de  transformar  el  espacio 
neutralizándolo  o  negándolo  al  solaparlo  de  objetos  y  elementos  arquitectónicos, 
sino  que  ha  subrayado  sus  connotaciones  arquitectónicas  y  culturales,  en  cierto 




26  Información disponible en  : Bishop, Claire,  Installation art a critical History, Tate, London 2005, 
p.11. http://www.acastronovo.com/ClassHtms/ClassDocs/Bishop001.pdf 






intervención  es mínima,  acostumbrado  como  tiene  al  espectador no  sólo  a  colgar 
cuadros o situar esculturas, sino a crear una abigarrada escenografía en la que éste 
entra27. 
Marty  conversa  con Tejeda  y  confiesa  no poder  concebir  sus  obras  como 
entes aislados: Pienso que es así para el espectador que ve sólo esa exposición, pero yo no 
puedo evitar concebir todo mi trabajo en conjunto y pensar cómo se va a analizar en un 
futuro.  Cuando  Tejeda  interviene  preguntando  sobre  la  repetición  de  sus 
exposiciones éste responde que, sí  se pueden  repetir, pero generalmente no hago dos 
exactamente  iguales. Yo  creo  que un proyecto  ocurre  en  ese momento,  aquí y  ahora. Y 
aunque pueda llevarme piezas de un proyecto a otro, nunca son las mismas28. 
Continúa  afirmando  que  en  sus  montajes  se  establece  una  relación  de 
diálogo entre sus obras irrepetibles.  
Yo  puedo  hacer  veinticinco  cuadros  y  mezclarlos  con  otros  veinticinco 










aunque  quizás  en  este  caso  concreto  la  imposibilidad  de  re‐exposición no  es  algo 
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niño miedoso  con  constantes pesadillas y que para autoprotegerse ha  llegado a 
enterrarse,  cubriéndose  con  tierra y una  sábana bajo  la  cama, desarrollando así 
sus propios mecanismos de autoprotección, toda su vida dice he hecho lo mismo. 
Considera que  comenzó  a  realizar  instalaciones  con  12 años,  trabajando  con  su 
entorno  y  con  una  constante  reflexión  sobre  este.  Se  declara  influenciado  por 
Freud en sus principios, el teatro de lo absurdo y el dadaísmo31. 
Algunos  críticos  la  llamaron  El  fantasma  de  la  sala  Verónicas,  otros,  la 
titularon La niña muerta.  
Excepcional  instalación  para  ser  vivida,  vista,  olida,  tocada,  escuchada  y 
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XVIII,  hoy  destituida  y  reconvertida  en  espacio  expositivo  desde  los  años  80. 
Verónicas  acoge  proyectos  de  un  alto  nivel,  obras  firmadas  por  artistas  de 
reconocido  prestigio,  nacionales  internacionales,  instalaciones,  montajes  y 
proyectos de  jóvenes  emergentes. Ha  supuesto un  espacio pluricultural,  siendo 
considerado uno de  los  centros más vanguardistas de  la  capital murciana. Este 
espacio  expositivo  ofrece  a  sus  espectadores  las  nuevas  tendencias  del  arte 
contemporáneo y las creaciones concretamente realizadas para este lugar. 
El  convento  se  encontraba  ubicado  en  el  perímetro  de  la  ciudad  junto  a 
la muralla árabe y al convento de San Francisco, que ocupaba el actual mercado 
de abastos. 
La  iglesia  es un  edificio de  estilo barroco  con planta de  cruz  latina y dos 
capillas  laterales  comunicadas  entre  ellas,  crucero  cubierto  con  cúpula y  capilla 
mayor.  

























la  secuencia  estratigráfica del  espacio urbano  en  el  que  se ubica  la muralla. El 
convento, reconstruido en 1946, fue finalmente derribado en 1985 y actualmente 
pertenece a la Comunidad Autónoma de la Región de Murcia. 
Ofrecemos  a  continuación  una  serie muy  significativa  de  intervenciones 
realizadas en esta sala tras su remodelación, ejemplificando las cambiantes formas 
del  arte  que  nos  ocupa,  limitando  la  presentación  al  panorama  regional  y 











La  pintura  de Manuel Delgado33en  la  sala  de  exposiciones  de  Verónicas 
junto a su  impactante  instalación, transporta al visitante a un mundo de sueños. 
De  los  cuadros  de  este  artista  brotan  todo  tipo  de  personajes  que encuentran 
referentes indirectos en los maestros de las vanguardias o en el cine del magistral 
Federico Fellini. 
Manuel  Delgado  ofrece  su  propia  versión  del  pasaje  bíblico  del  Diluvio 
Universal. Se centra, para ello, concretamente, en la figura de Noé y en las parejas 
de animales que éste introdujo en el Arca y como el mismo artista declara “…en 
todos  los  cuadros  de  esta  serie  aparece  la  figura,  hombres  o  animales,  obras  en  las  que 
claramente se aprecia el placer por la producción pictórica34. 




Delgado  presenta  un  patriarca  delirante,  seres  con  botas  katiuskas  en  la 
cabeza,  mujeres  con  cuerpos  de  hamaca,  un  océano  sin  límites,  una  fauna 
aturdida por  el  crucero  y  el  éxodo  y  ha  colocado una  cuarentena de paraguas 
rasgados bajo la cúpula de la antigua iglesia de Verónicas para intentar proteger a 
sus criaturas de las metáforas picudas del aguacero. Ha pintado la vida a retazos 






























35 A pesar de que hay  especies de mariposas nocturnas  realmente bellas,  la mayoría de  las  supersticiones y 
creencias en tono a ellas son negativas. Muchas de las mariposas nocturnas llevan el peso de ser portadoras del 
mal  augurio,  desgracias  e  incluso  la muerte. Entre  las más  conocidas  por  esta  reputación  se  encuentra  la 
mariposa negra ‐también llamada black witch‐ y la esfinge calavera. Tres de cada cuatro animales son insectos 





temor  a  que  estas  polillas  cobren  vida  y  vuelen  por  la  estancia,  son  dos 
sentimientos encontrados que despierta esta  instalación en  la que  las mariposas 
nos remiten a la muerte y directamente al alma de los difuntos. 
El espectador de  la Sala Verónicas, adopta una posición cautelosa una vez 
ocupado  el  espacio  expositivo, por  temor  a que  las mariposas  se despierten,  la 
propia  obra  determina  las  sensaciones  y  la  interactuación  del  espectador,  la 
intervención  en  el  espacio  ya  no  solo  es  objeto  de  contemplación  visual 
exclusivamente,  también  logra  intervenir y  condicionar  la posición  corporal del 
visitante.  
La  diferencia  de  estas  instalaciones  con  las  obras  del  pasado,  radica 
precisamente en la caducidad de los materiales, la experiencia del espectador y el 
espacio  expositivo  que  concreta  al  visitante  y  a  la  obra.  Cuando  esta  misma 
experiencia de visita se traslada a los nuevos espacios como pueden ser exteriores, 











e  incluso  de  la  muerte.  https://vademedium.wordpress.com/2016/11/23/la‐mariposa‐nocturna‐
anunciadora‐de‐mal‐presagio 















en su obra  la combinación de  fenómenos  físicos con el  lenguaje, utilizando para 
ello materiales tales como el mercurio, la parafina, el carbón o el hielo seco y como 





36    Antonio  Arco,  “Una  cascada  en  el  altar  mayor”,  La    Verdad  digital,  (  30  abril  2009) 
https://www.laverdad.es/murcia/20090430/cultura/cascada‐altar‐mayor‐20090430.html 









un  retrato  del  territorio  mediante  los  nombres  de  los  cursos  del  agua  que 
configuran la cuenca hidrográfica del rio Segura.  
Consta  de  35  nombres de  afluentes,  arroyos  y  ramblas  del  río murciano, 




Lootz.  Esta  artista  ha  experimentado  con  toda  clase  de  fluidos  susceptibles  de 
solidificarse o no, elementos que tienen en común ser poco estables. En esta obra 
se ocupa del  fluido más  elemental, el agua. En Murcia  como  en muchas de  las 




37  Información  extraída  de  http://www.salaveronicas.es/servlet/s.Sl?sit=c,893,m,3775,i,1&r=Portal‐
228‐DETALLE_EXP 













Contaba  el  propio  Kantor  que,  en  el  año  1971  sus  experiencias  en  un 
documental Producido en 1985 por la Televisión polaca titulado ʺKantorʺ, Tadeusz 
Kantor w kolekcji filmowej, de Andrzej Sapija. 





contaba  con  una  clase‐.  Podía mirar  a  través  de  los  cristales  sucios  de  las  dos 
ventanas,  ventanas miserables.  Pegué  la  cara  a  la  ventana  y miré  dentro  de mi 
propia mente. En mi memoria trastornada era un niño pequeño otra vez sentado en 
una  pobre  clase  de  pueblo.  Su  pupitre  estaba  rayado  con marcas  de  cuchillos  y 
mojaba sus dedos llenos de tinta para pasar la página de la cuartilla. El tanto frotar 
había  hecho  que  los  granos  del  suelo  de  madera  fueran  visibles.  La  clase  tenía 
paredes  blanqueadas  y  en  la  parte  de  abajo  se  desprendía  la  cal. Había una  cruz 





Figura 10. Tadeusz Kantor: La Clase Muerta, (2002). Sala Verónicas, Murcia 
                                                     
38  Documental  disponible  en:  http://www.enfocarte.com/3.18/teatro.html.  Véase  para  ampliar 












radical posible  en  los problemas planteados por  las artes plásticas,  lo  sometía a  la 
tentación de traicionar... lo provocaba para que saliera ilegalmente de su tranquilo 
hogar... Lo colocaba... en un espacio  totalmente desconocido. La evolución del arte 




una      instalación  destinada  al  análisis  de  cómo  las  nuevas  tecnologías  están 
cambiando  la  manera  de  relacionarnos,  de  comunicarnos,  de  trabajar,  y  de 
desarrollar nuestras  acciones más habituales.  Incluso han  transformado nuestra 
apariencia  exterior  y  las  esperanzas  de  vida  presagiando  un  futuro  que  ni  tan 
siquiera  podíamos  imaginar  hace  tan  sólo  unas  décadas.  Los  expertos  en 
inteligencia  artificial,  los  científicos  y  los  informáticos  de  distintos  ámbitos, 















cual  esta  exposición  se  ofrece  como metáfora  de usuarios  informáticos,  de  personas  que 




Figura 12. Marina Núñez: Carne, (2001-2002). 










Llegado  este  punto  y  habiendo  mostrado  alguna  de  las  intervenciones 
espaciales  en  Verónicas,  nos  desplazamos  hacia  otro  espacio  expositivo  de  la 
misma comunidad. Nos adentramos ahora en la sala de exposiciones de la iglesia 
del  Palacio  San  Esteban  ubicada  en  pleno  centro  de Murcia  y  que  comparte 
edificio con  la Sede de  la Presidencia de esta Región. El edificio es un conjunto 
monumental edificado por los Jesuitas en el siglo XVI. En la actualidad alberga en 
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Lidó  Rico,  artista  yeclano  (1968),  expone  en  el  año  2006  su  obra 












Las piezas de Secadero de Pensamientos son el  resultado de  la  inmersión en 










Esta  imagen  central  es  de  la  que  toma  el  nombre  la  exposición,  cabezas, 
pies, manos,  rostros  dentro  de  una  jaula  que  constituye  la  instalación  central 
alojando el proceso de secado.  
El artista reconoce: 
Llevo  ʺreproduciéndomeʺ  de  esta manera  desde  hace muchos  años,  este  tipo  de 
vaciado creo que todavía no ha sido bautizado (porque no existe en ningún manual, 
año tras año y error tras acierto, he ido aprendiéndolo), no creo que haya nadie más 
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Sobre  su  trayectoria,  Fernando  Francés  ha  señalado  que  desprende  un 
misterio  sólo  reservado  a  ciertos  visionarios.  Por  su  parte,  Alpañez  (2006) 
recuerda que Rico:  
                                                     





diario  Montañes,  (9  junio  2006),  sección  Cultura. 
https://www.eldiariomontanes.es/pg060609/prensa/noticias/Cultura/200606/09/DMO‐CUL‐068.html 
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En  la  Plataforma  de  Arte  Contemporáneo  José  Luis  Martínez 
Meseguer47(2017) entrevista a Lidó Rico sobre su forma de trabajar y el público al 
que dirige sus obras48. 
J.L.M.M:  Te  has  definido  como  un  mediador,  un  gestor  de  contingencias,  que 
esperas provocar una interlocución con aquellos y aquellas que comparten la visión 
de  la vida que nos muestra, Pero, hay  también mucho de didáctica  en  tu  trabajo, 
¿no? 
L.R: Del trabajo se aprende continuamente. Es quien mira el que da sentido a una 
obra  de  arte,  que  en  sí misma,  no  es más  que  un  silencio  lleno  de  sustancia. El 








Avanzando  en  esta  entrevista  se  hace  alusión  a  que  el  artista  utiliza  el 
altorrelieve más que el bulto redondo. 
J.L.M.M Tus relieves están integrados casi siempre en un muro, generalmente. Los 
relieves  son muy  comunes,  particularmente,  como  decoración  y  sin  embargo  tus 




de  la enseñanza del arte contemporáneo  (historia, estética,  teoría del arte, historia del cine, DEAC 
[Educación y Acción Cultural] del arte contemporáneo). En  la práctica, como Técnico Superior (A) 
para  la Fundación General de  la Universidad de Alicante  (2003‐2012). Curador  independiente de 
arte actual con más de un centenar de exposiciones, destacando  las de Daniel G. Andújar, Marcel 
Antúnez,  Daniel  Canogar,  Joan  Fontcuberta,  Lourdes  Grobet,  Mira  Bernabéu,  Santos  Montes, 

















para  hacernos  evolucionar,  para  avanzar  de  manera  eficaz  y  con  resultados 


















busca  la  estética  en  sus obras. La  instalación, en acción ocupa  el  lugar que por 
antaño  ocupaban  los  retablos  religiosos  en poderosas  iglesias. Atentando  como 
hacía Marty  a  la  parte más  noble  del  religioso  edificio,  interviene Genovés  en 
espacios reservados para el recogimiento y  la oración,  los despoja quizá, por ser 
siempre  en  estos  lugares donde  se  centra  la  atención del  visitante. A modo de 
retablo‐tríptico  coloca  el  madrileño  sus  piezas,  haciendo  partícipe  de  esta  al 
espectador. 
Garayoa  para  El  País  (2015)  apunta  que  el  artista  trabaja  buscando  en  sus 
archivos  imágenes,  fotografías  adquiridas  en  cualquier  parte  del  mundo  y  las  monta 
ensamblándolas con imágenes de la naturaleza hechas por él mismo y añadiendo a éstas el 
componente  sonoro49.Ha  realizado un proyecto audiovisual  en  el que  la   pieza  es 
                                                     
49  En el proceso de creación de sus imágenes, se apropia de estampas antiguas y fotografías del primer tercio 





fotomontaje,  para  subvertir  el  lenguaje  lógico  de  la  imagen  fotográfica,  aunque  los  recursos  de  los  que  se 
sirvieron esos fotógrafos de la era analógica no pueden compararse a lo que ha aportado la revolución digital. 
Gracias a las herramientas digitales, las fotografías de Genovés se acercan a la pintura y tienen la capacidad de 
crear  ficciones  .Los  visionarios  fotomontajes  de Pablo Genovés,  son  una metáfora  de  la  desaparición  de  la 
civilización humana en el planeta. Sus  fascinantes  imágenes de pesadilla, en  las que no está representada  la 
figura  humana,  causan  una  sensación  de miedo  y  admiración  en  el  espectador  y  transmiten  la  idea  de  la 
urgencia de establecer una nueva relación entre el ser humano y la tierra que no esté basada en su expolio. 
Begoña  Garayoa,  “Pablo  Genovés  y  la  fotoficción”  ,El  País  cultural,(mayo2015): 
https://elpais.com/cultura/2015/04/30/babelia/1430392535_747986.html 
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Los  seres  humanos,  lamenta  Genovés,  hemos  avanzado  de  una manera 
contradictoria,  casi  imposible  y  el  autor  quiere  recrear  un  pasado  histórico  en 
peligro  y  hacer  reflexionar  también  sobre  el  paso  del  tiempo,  a  la  vez  que  se 
aproxima a nuestro legado artístico. 




nuevas  generaciones  ni  ayudas  a  los  artistas  creando  un mercado,  se  crea  una 
situación tremenda de abandono total, lamenta el artista madrileño50. 
                                                     
50   Ana  Guardiola,  Pablo  Genovés:  ʺHemos  avanzado  de manera  contradictoriaʺ,  La Opinión  de 
Murcia,  (4  febrero  2016)  sección  Cultura.  https://www.laopiniondemurcia.es/cultura‐
sociedad/2016/02/12/hemos‐avanzado‐manera‐contradictoria‐imposible/713276.html 



















en  cambio,  las  cosas,  se  agitaban  sin  cesar,  con un  ritmo  rápido y  acelerado,  que 
recordaba a la magia precaria de las películas de Meliés. 
Yo  intentaba  acompasarme  con  el movimiento  desneutralizado  de  las  imágenes, 
habitar  los  tiempos que  las obras demandaban, pero nunca podía hacerlo del  todo. 
Mi percepción estaba desincronizada. Siempre un paso por delante. O incluso varios 
por detrás. Nunca en el mismo tiempo. Nunca en el mismo lugar. 
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con claridad el doble movimiento:  las  imágenes proyectadas hacia  la realidad; y, al 
revés,  la realidad absorbida por  las  imágenes. Observé entonces  la  iglesia  llena de 
agua,  derruida  consumida  por  el  lodo,  y  también  pude  ver,  las  nubes,  que 
difuminaban  los  contornos del  edificio, y  el muro,  siempre  el muro, desconchado, 
maltrecho, pero erguido, inmutable resistiendo el paso de los siglos. 
Cerré los ojos e intenté pensar en silencio, pero el clamor de unos niños me atravesó 
los  oídos  ¿De  dónde  venían  aquellas  voces?,  ¿De  qué  lugar?,  ¿De  qué  tiempo? 
Parecían gritar desde  la vida eterna. Después de  la catástrofe, Después del  fin del 
mundo.  Eran  un  punto  de  fuga.  La  promesa  del  futuro,  el  sonido  del  porvenir. 
Decidí  entonces  dejarlas  hablar.  Contemplé  cómo  se  posaban  en  las  imágenes  y 
hacían temblar. A partir de ese momento, todo cobró sentido51. 
Una  vez  mostrados  estos  ejemplos  a  modo  de  introducción  y  con  la 
intención  de  visionar  la  problemática,  recapitulamos  con  algunas  de  las 
particularidades  y  condiciones  que  presentan  las  manifestaciones  artísticas 
acontecidas  en  los  espacios  citados  con  anterioridad.    Marty,  sorprende  al 
espectador con una intervención que llega a la implicación de todos los sentidos, 
aniquilando  la  idea de obra de  arte  creada  solamente para  el deleite visual;  su 
propio cuerpo, su miedo y sus emociones, será objeto esencial para la realización 
de  la  obra.  Delgado  nos  ofrece  una  instalación  haciendo  alusión  al  antiguo 
testamento,  anunciando  en  el  título  la  temática  de  la  obra,  y  encontrando  un 
resultado totalmente innovador. Eva Lootz presenta una denuncia al mal uso que 
la Región de Murcia hace del agua sin hacer visible este elemento en toda su obra 
y  con  la  introducción  de  nuevos  materiales  de  carácter  perecedero.  Carlos 










un espacio determinado, adaptando  la obra a  la  sala. En  su  caso Lidó Rico nos 
muestra su propio proceso artístico como parte de  la obra, haciendo  inseparable 
el binomio cuerpo y material. Performance, proceso creativo,  teatro, arte, danza, 
espacio,  tiempo,  sentidos,  materiales  perecederos,  son  nuevos  conceptos  para 
analizar  en  estas nuevas  intervenciones que  la  contemporaneidad nos muestra. 
Para  concluir,  se  ha  elegido  la  obra  de  Genovés  en  la  que  se  reinventan  las 
imágenes,  postales  y  fotografías  adquiridas  en mercadillos  del mundo,  con  la 
intención inicial de conservar la belleza del momento y convertirlas, mediante la 
videoinstalación  sonora  en portadoras de  catástrofe, destruyendo  la memoria y 
contradiciendo su función. Cuando nos referimos a la cuestión de la conservación, 




Acudiendo  a  Félix  de  Azúa  Comella  en  su  conferencia  titulada  La 
postvanguardia y la postmodernidad como acabamiento del arte, (2016), impartida en el 













el  seminario  “Las  postvanguardias  y  la  posmodernidad  como  acabamiento  del  arte” Colegio  de 
Eméritos Madrid, (19 enero 2016). https://www.youtube.com/watch?v=AO1WSoYyV4g  




Con  carácter  general,  se  trata  de  una  investigación  cualitativa,  de  corte 
descriptivo,  basada  en  una  revisión  histórica  que  ha  servido  para mostrar  las 
nuevas condiciones del arte contemporáneo. La herramienta principal ha sido  la 
pesquisa bibliográfica. 
Hemos  abordado  el  momento  histórico  inmediatamente  posterior  a  la 
Segunda Guerra Mundial para conocer la evolución conceptual y procesual de un 
arte  que,  claramente,  abandona  la  condición  material  y  el  encarcelamiento 
estético. Pretendemos, así, comprender su estado en la actualidad y disponer los 
mecanismos para su  futura difusión ante  la  imposibilidad de una conservación, 
en cuanto a su componente matérico se refiere. 










Un  primer  capítulo  corresponde  al  planteamiento  de  la  investigación, 
basado en la experiencia acaecida tras la visita a una instalación, de donde parte 
la  exposición  del  problema  y  la  formulación  del  objetivo  general  de  la 
investigación. 
 Un  segundo  capítulo  está  dedicado  a  contextualizar  y  definir  el  periodo 
cronológico  abarcado  en  este  estudio,  para  lo  que  fue  necesario  recurrir  a 
manuales de documentación del arte, que nos ayudaron a establecer y acotar los 
















 El  cuarto  capítulo  es  introducido  con  el  artista  Marcel  Duchamp,  más 
alejado  cronológicamente  de  los  movimientos  que  se  exponen,  pero  lo 
establecemos  como  base  para  el  nacimiento  del  arte  conceptual  y  la 
desmaterialización  de  la  obra.  El  arte  del  concepto  estableció  el  final  del  arte 
objeto en favor del arte como  idea y el predominio del concepto sobre  la forma, 
haciendo de lo artístico una pregunta. 
 El  quinto  capítulo  de  la  investigación  se  centra  en  analizar  cómo  el  arte 
conceptual  se  traslada  a  la  tierra  y  la  interviene  artísticamente.  En  su  versión 
inglesa se denomina Earthworks y en la americana Land Art. Intervenciones que 
se  caracterizan  por  la  superación  del  espacio  expositivo.  Mediante  estas 
manifestaciones,  el  arte  de  la  tierra  reivindica  con  sus  obras  una  constante 
preocupación  por  el  planeta,  convirtiendo  el  trabajo  del  artista  en  vehículo  de 
concienciación medioambiental. 
 El  sexto  capítulo,  acotado  a  finales  de1960  hasta  1971,  presenta  la 
utilización de materiales humildes y pobres que envejecen con el paso del tiempo 





comienzan  a  utilizarse  los  dispositivos  de  registro  tipo  fotos,  pequeñas 
grabaciones y videos en el intento de documentar un arte de acción, basado en el 
proceso. Un  arte  en  el  que  el  cuerpo  pasa  a  ser  el  objeto  artístico.  Se  trata  de 
procesos  ejecutados  y  trasladados  al  cuerpo  como  soporte  que  contiene  las 
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acciones  artísticas,  muchas  de  ellas  de  extrema  dureza,  que  soportan  y  se 
convierten en vehículos reivindicativos y de protesta. 
 En  el  capítulo  ocho,  entramos  en  el  arte  multicultural  de  los  años  80, 
presentando  las  instalaciones artísticas  como “obras  totales”  e  irrepetibles  en el 
espacio,  sujeto  en  muchos  casos  al  factor  tiempo,  las  condiciones 
medioambientales  y  las  inclemencias meteorológicas  y  con  una  afectación  que 
abarca  todos  los  sentidos del  espectador. Ya no podemos  adscribir  en puridad 
estas obras a las antiguas categorías heredadas de las bellas artes, el artista juega y 
combina escultura, pintura y arquitectura. 
 El  capítulo  nueve,  correspondería,  primeramente,  al  estudio  del 
movimiento  en  el  arte  para,  a  posteriori,  pasar  a  un  arte  en  movimiento.  Se 
planteará el uso de los dispositivos móviles para el registro de las intervenciones 
una vez abandonado el carácter estático y contemplativo del arte. 
 El décimo  capítulo  ilustra  una  breve  pero muy  significativa muestra del 
arte más actual, ejemplificando las distintas líneas de trabajo que los artistas están 
exhibiendo. 
 Un último capítulo presenta  las  limitaciones del arte contemporáneo en  lo 
relativo  a  cuestiones  de materiales  y  condiciones  en  las  que  se  desarrolla.  Lo 
hemos destinado a comprobar  la  idoneidad y necesidad de  registrar  lo artístico 


























































impertinencia  y  la  falta  de  talento.  Necesitaría  varios  trenes  de  carga  para  limpiar 
nuestras galerías de esta basura... Esto sucederá pronto54. 
La  muestra  contenía  obras  de  Marc  Chagall,  además  de  otros  grandes 
artistas como Klee, Picasso, Van Gogh, Kandinsky, Max Ernst, Otto Dix o Eduard 
Munch.  Se  prohibió  la  entrada  a  menores,  la  exposición  mostraba  grandes 
pinturas junto a dibujos de personas con discapacidad, comentarios despectivos o 
fotos  inaceptables, para  ridiculizar y  llevar al absurdo el concepto moderno del 
arte.  Durante  la  Alemania  nazi  gran  cantidad  de  obras  fueron  quemadas  en 
hogueras en 1939, otras que  fueron consideradas como vendibles, se subastaron 
de manera  privada  para  financiar  y  conseguir  fondos  para  propaganda  nazi. 
O´Connor nos facilita las siguientes declaraciones de Ziegler: 
Respecto a los artistas degenerados, les prohíbo someter al pueblo a sus experiencias. 
Si  de  verdad  ven  los  campos  azules  están  dementes  y  deberían  estar  en  un 
manicomio. Si sólo fingen que los ven azules son criminales y deberían ir a prisión. 
















El arte,  tras  la Segunda Guerra Mundial, despedaza de una manera  feroz 
todo  lo realizado a  lo  largo de su  larga  trayectoria. Durante  la vanguardia ya se 





arte  comprensible  por  el  pueblo  porque  solo  el  arte  que  el  hombre  de  la  calle 
puede entender es verdadero arte.  





resultara  fácilmente  decodificable  por  parte  de  un  público  amplio  que  podía  no 
contar con el entrenamiento que requerían las innovaciones del arte de vanguardia.  















56  Información  extraída  de,http://www.carpetashistoria.fahce.unlp.edu.ar/carpeta‐2/arte/cuerpos‐
extranos‐exposiciones‐edificantes‐arte‐y‐nazismo/exposiciones‐de‐arte‐aleman‐1937‐1944 
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y se reivindicaba  la  inmaterialidad como estrategia para evitar que  la radicalidad de sus 
discursos se conviertan en un valor de cambio57. 
El arte abandona su condición estética en favor de otros discursos acordes a 
la  finalidad  de  éste.  La  copia  de  la  realidad  pierde  brutalmente  su  sentido,  la 
mímesis ya no  tiene cabida en unos procesos artísticos que  rompen el plano de 
representación pictórica,  y  en  el  que  se  invade  el  espacio de  la  representación, 
haciendo  al  espectador,  parte  y  contenido  en muchos  casos  de  la  propia  obra, 
acción que el artista en muchas ocasiones demanda y que, en otras, está sujeta a la 




artísticas y  el debate modernidad‐postmodernidad, apela a  la  insubordinación de  los 
signos  y  a  la  reformulación  socio‐estética,  los  problemas  que  surgen  en  el 









Contemporáneo.  Áreas  de  Especialización:  Antropología  y  Estética.  Profesor  de  Postgrado  del 





http://www.philosophica.ucv.cl/editorial.htm,  Editor  Asociado  de  Psikeba  —Revista  de 
Psicoanálisis  y  Estudios  Culturales,  Buenos Aires— www.psikeba.com.ar, miembro  del  Consejo 
Editorial  de  Escaner  Cultural  —Revista  de  arte  contemporáneo  y  nuevas  tendencias— 
www.escaner.cl  y  Director  del  Consejo  Consultivo  Internacional  de  Konvergencias,  Revista  de 
Filosofía y Culturas en Diálogo. 
59Adolfo  Vásquez  Rocca  “La  crisis  de  las  vanguardias  artísticas  y  el  debate  modernidad‐
postmodernidad”, Arte, Individuo y Sociedad, vol.17 (2005), pp.135‐ 145   
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condujo  a una  serie de manifestaciones  anti‐objetuales  en  las  que prevalecía  la 
idea sobre la realización el proyecto por sobre el objeto60.  
El cambio más común a  todos  los movimientos, acciones o  intervenciones 
que acontecieron tras la Segunda Guerra Mundial, en una sociedad de posguerra 
y  bajo  un  desencanto  general,  fue  la  modificación  del  soporte  o  formato.  El 
consumo masivo del pop‐art,  la utilización de  basura  o  elementos desecho del 




otras  miradas,  más  activas,  más  participativas  llegando  a  ser  fundamental  la 
intervención del espectador para hacer existir a ésta. Rojas lo indica en su blog El 
balbuceo de las constelaciones. 
Si  bien  los movimientos  artísticos  predecesores  exponían  abiertamente  sus  ideas 
esperando desafiar el orden reinante, nuevos horizontes comienzan a contemplarse 
en esta década que empujan al arte hacia una nueva crítica y conciencia social. El 
cuerpo  inesperadamente  surge  como  sucesor  del  lienzo  o  del  material  artístico 
conocido  y  se  torna  el  elemento  liberador,  catártico  y  puesto  al  servicio  de 
experimentaciones  creativas.  Uno  de  los  ejemplos  de  esta  idea  la  encarna  el 
movimiento conocido como los accionistas vieneses61. 
En  palabras  de  Chico‐Picaza,  en  una  conferencia  titulada  Arte  y 
Posmodernidad impartida  en   mayo de 2017:  
Todo es nuevo pero nada lo es, porque lo que es, es una reconsideración del pasado 
inmediato  o  incluso  del  pasado  más  remoto,  planteando  un  arte  absolutamente 








62 María  Victoria  Chico  Picaza,  ʺArte  y  Postmodernidad”(Conferencia    del  Colegio  oficial    de 
Doctores y licenciados el 11 de mayo de 2017) https://www.youtube.com/watch?v=HQecr2ICO4Q 










(PAC)  establece  el arte moderno,  el generado desde 1860 a 1960, denominando 
actual al arte generado desde 1960 a la actualidad. Américo Castilla considera que 
el arte moderno concluye en los años 60 y que a partir de ese momento comienza 
la  producción  contemporánea  en  los  años  70.  Guasch  denomina  modernidad 
tardía al arte que abarca desde mediados de los 60 a finales de los 70 comenzando 
el discurso postmoderno a partir de los años 80. Siguiendo a Félix de Azúa (2016), 
nos acogemos a  la norma que se suele respetar en  los  tratados de arte actual,  lo 
denominaremos arte contemporáneo, como comentamos al iniciar esta tesis. 
 Para  los profesores Rambla y Torrent  (1992), una cuestión parece clara:  la 
diferenciación entre unas primeras agrupaciones vanguardistas que han sido sancionadas 
como  históricas  y  otras  englobadas  genéricamente  bajo  los  rótulos  de  post  y  neo 
vanguardia63.  




2.2. LA  PINTURA  GESTUAL:  EL  EXPRESIONISMO  ABSTRACTO  NORTEAMERICANO 
(1945‐47) 
Movimiento que no habría sido posible sin la aportación de los surrealistas, 
el  expresionismo  y  la  abstracción.  El  expresionismo  abstracto  partió  de  las 
experiencias  de  Vasili  Kandinsky  de  los  años  en  torno  a  la  Primera  Guerra 
                                                                                                                                                  
 
63  Wenceslao  Rambla  y  Rosalia  Torrent,  “Las  claves  de  la  vanguardia:  desde  sus  predicados 
históricos a ciertos presupuestos actuales. Revista de pensamiento y análisis de  la Universidad  Jaime  I, 
vol 15, nº3  (1992), p.37 
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mundial,  en  su  obra  De  lo  espiritual  en  el  arte,  donde  expone  que  toda 
manifestación  artística  procede  de  una  manifestación  interior,  aspecto  que  es 
compartido  también  por  los  informalistas  europeos.  Un  importante  elenco  de 
artistas  compone  este  grupo  que  se  gesta  en  Estados  Unidos,  Nueva  York, 
principalmente,  por  estar  apartadas  de  la  persecución  que  los  estados 
totalitaristas  establecieron  en Europa. La Escuela de  la Bauhaus  alemana había 
cerrado en 1933 por el advenimiento del régimen nazi, a partir de este momento, 
arquitectos,  escultores  y  pintores,  sin  posibilidad  de  trabajar  en  su  país,  se 
trasladan  a Norteamérica  entre  ellos  se  encontraban, Walter  Gropius,  Ludwig 
Mies van der Rohe, Hans Hofmann o László Moholy‐Nagy, que llegó a constituir 
en Chicago la New Bauhaus. 
En  un  determinado  momento,  apunta  Hess  (2008),  para  los  sucesivos 
pintores  norteamericanos:  el  lienzo  pasó  a  ser  un  ruedo  en  el  que  actuar….  lo  que 
sucedía en el lienzo ya no era un cuadro, sino un acontecimiento64. 
Las exposiciones de arte surrealista y abstracto que se realizaron en los años 






















una  concepción  existencialista,  se  refugia  en  su mundo  interior, abandona  toda 
referencia  previa,  se  deja  llevar,  nada  es  intencional,  se  rechazan  reglas  tan 
aceptadas por antonomasia  como moderación, mesura. Se niega  la  forma y  con 
ella  siglos  de  orden  artístico  establecido  en  el  que  gobernaba  la  forma  en  la 
representación  del  espacio  pictórico  acompañada  de  línea,  color,  perspectiva, 
armonía,  equilibrio,  proporcionalidad,  todo  con  un  objetivo  fundamental:  la 
belleza y lo estéticamente correcto.  
Los  artistas  expresionistas  así  como  los  informalistas,  introducen  en  sus 
obras  calidades  distintas  y  ejecutan  pinturas  con  más  grosor  a  través  de  las 
nuevas  técnicas  tales  como  el  goteo,  chorreo  y  las  nueves  pinceladas  que 
evidencian  el  estado  emocional  del  artista.  En  el  Expresionismo  se  habla  de 
mancha,  de  textura,  de  goteo,  el  propio  proceso  artístico,  no  se  concibe  como 
proceso instrumental, sino como objetivo o fin.  
La  revolución contra  lo dado, contra  el  sujeto y contra  el mundo que, a partir de 
Hegel,  le  ha  proporcionado  a  la  vanguardia  artística  europea  diferentes  teorías 
acerca de una Nueva Realidad, ha  reingresado a  los EEUU bajo  la  forma de una 
rebelión personal. El arte como acción descansa en el formidable supuesto según el 
cual  el  artista  sólo  acepta  como  realidad  lo  que  él  mismo  es  en  su  proceso  de 
creación. “Todo excepto el alma se ha despojado del amor por las cosas creadas”.El 
artista  trabaja  en una  condición de posibilidad  abierta,  arriesgándose, de  acuerdo 
con Kierkegaard, a experimentar la angustia de lo estético que acompaña la ausencia 
de posibilidades  en  lo  real. Para  seguir  teniendo  la  fuerza de  refrenarse  a asentar 
cualquier cosa, debe ejercitar en sí mismo un constante No66.  




fecha  de  inicio  de  la  corriente  puede  considerarse  1947.Se  ramificó  en  dos 
tendencias fundamentales, la pintura gestual y la Color Field Painting. 
                                                     
66  Carolina  Benavente Morales,  “Harold  Rosenberg.  Los  pintores  de  acción  americanos  “(1952). 
Presentación  y  traducción”,  Revista  cultural  de  arte  contemporáneo  y  nuevas  tendencias,  Escáner 
Cultural nº: 136 (2009): http://revista.escaner.cl/node/4945,p.3‐4. 





un nuevo  tipo de  intervención  en  la que, para  su  realización,  el  artista  sitúa  el 
lienzo en el suelo moviéndose por su contorno e  incluso dentro de este dejando 




tranquilo. Me  siento más  cerca, más  parte  de  la  pintura,  ya  que  de  esta manera 
puedo caminar alrededor de ella, trabajar desde cuatro lados y literalmente ʺestarʺ 
en la pintura. Cuando estoy dentro de mi pintura, no soy consciente de lo que estoy 






mexicanos  Siqueiros,  Rivera, Orozco,  influenciando  posteriormente  su  obra  en 





67  Pollock,  Jackson.  ʺMy  Paintingʺ,  in  Pollock:  Painting  (editado  por  Barbara  Rose),  Agrinde 
Publications Ltd: New York  (1980), p.  65,( publicado  originalmente  en Possibilities  I, New York, 
Winter 1947‐8.) 
 
68 La Pintura Tradicional de Arena de  los  indígenas Navajo  (sudoeste de EE.UU)  es   un auténtico proceso 




realizan  para  que  duren;  puesto  que  su  poder  transformador  es  consecuencia  del  proceso  mismo  de  la 
elaboración. 
http://puri‐aprendiendovida.blogspot.com/2013/02/pinturas‐de‐arena‐navajo‐magia‐religion.html 




sin  sacrificar  la  toma  de  decisiones,  por  muy  fulminantes  que  éstas  fueran. 
También dedicaba  largos periodos de  tiempo a estudiar sus cuadros, planeando 




 Poseía  la  sorprendente  habilidad  de  avivar  una  línea  haciéndola  más  fina,  de 
volverla  más  lenta  inundándola,  de  elaborar  ese  elemento  tan  simple  la  línea, 
cambiarla,  vigorizarla,  prolongarla  y  construir un  desconcierto  de  riquezas  en  la 
materia sólo por medio del dibujo. Por  tanto, a pesar de  lo poco convencional que 
pueda  parecer  su  técnica  del  goteo,  su  consciente  capacidad  artística  le  sitúa 
próximo a la tradición69. 
De  esta manera,  va  desapareciendo  cualquier  signo  de  figuración  en  las 
obras llegando a designarlas con títulos como composición nº con la clara intención 
de  presentar  los  cuadros  ante  el  espectador  sin  ningún  título  que  incidiera  o 
condicionase la experiencia en la contemplación de la obra. A la vez que entran en 
escena  la  utilización  de  materiales  como  el  vidrio  prensado  mezclado  con  la 
pintura que genera efectos ópticos por el brillo. En Pollock pueden ya apreciarse 
indicios de los happening o arte procesual. 
Jackson explica su manera de  trabajar para el primer número de  la  revista 
Possibilities,  Nueva  York,  1947‐1948:  Sigo  sin  utilizar  las  herramientas  típicas  del 
pintor, como el caballete, la paleta, los pinceles, etcétera; prefiero palos, llanas, cuchillos y 




69  Citado  en  Irving  Sandler,  El  triunfo  de  la  pintura  norteamericana.  Historia  del  expresionismo 
abstracto(Madrid: Alianza Forma, 1996), p.147 
70 Diana Angoso  de Guzman  et  al.,  Las  técnicas  artísticas  4  (Madrid: Museo  Thyssen‐Bornemisza 
Akal, 2005), p.24 














tan  importante  como  los  pensamientos  y  emociones  que  acompañaban  al  proyecto 
artístico71.  La  tarea  de  Pollock  y  su manera  de  trabajar  se  difundió  en  todo  el 
mundo  gracias  a  las  fotografías  y  films  realizados  por  Hans  Namuth72,  que 
permiten  apreciar  la  creatividad  de  la  frenética  acción  pollockiana  en  toda  su 
potencia. 
Quería, sobre  todo – dijo el artista – pasar a ser,  literalmente, parte de  la obra. Y 
más allá de eso, deseé que una parte de mi esfera social tomara parte de todo lo que 
hiciera73. 









Alemania, y  fallecido  el 13 de  octubre de 1990  en East Hamptom, Nueva York)  especialista  en  retratos de 
artistas y también director de  fotografía de películas. Sus  fotografías abarcan desde  las realizadas durante  la 
guerra  civil  española hasta  las de  indios nativos de Guatemala. Sin  embargo, alcanzó  la  celebridad  con  sus 
retratos  de  pintores  y  escultores  impresionistas,  en  especial  los  integrantes  de  una  colonia  de  artistas 
establecida  en Long  Island. Namuth  se hizo amigo de muchos  expatriados alemanes  en París,  entre  ellos  el 
fotógrafo Georg Reisner, que en 1935 le introdujo en la fotografía en su estudio en el Port de Pollença, España. 
Entre  los  personajes  más  retratados  por  el  fotógrafo  se  encuentran  las  figuras  más  destacadas  del  arte 
norteamericano: Willem y Elaine de Koonning, Helen Frankenthaler, Franz Kline, Robert Motherweil, Robert 
Rauschenberg, Mark Rothko, Frank Lloyd Wright, Philip  Johnson, Louis Kahn, Clyfford Still y, sobre  todo, 
Jackson Pollock, uno de sus modelos  favoritos, al que aumentó su  fama y reconocimiento y dio  lugar a una 
mayor comprensión de su obra y  técnica. Trabajó  también regularmente para  la revista Art News en 1979, 
publicando  19  portadas  en  cuatro  años.  Sus mejores  fotografías  han  sido  expuestas  en  el Museo  de  arte 
Moderno  de  Nueva  York  y  en  galerías  de  esta  misma  ciudad,  de Washington  y  en  Europa.  Junto  con 
Flakenber, Namuth fue director artístico de varias películas, entre ellas Willem de Koonning, the painter, Josef 
Alhers: homage to the square, Luis H. Kahn, arquitect y Alfred Stieglitz, photographer. su archivo completo 
está  localizado  en  el Center  for Creative Photography  (CCP) de  la Universidad de Arizona  en Tucson, que 








uso  se usan más  como  palos  que  como  juncos:  el  pincel no  toca  la  superficie  del 
lienzo, es justo arriba74. 
Williem  de  Kooning  pone  de  manifiesto  en  1969  que  en  su  obra  lo 






A  diferencia  de  Pollock, Willem  de Kooning  (1904‐1997)  no  abandona  el 
figurativismo,  faceta que combina con  la abstracción, y que no comparte con el 
resto de expresionistas de  la época. Con  respecto a  la  técnica,  se decanta por el 
brochazo gestual, en  forma de violentos  trazos  cargados de abundante pintura, 




1950 pero nunca  transmitida. Reimpreso  en Hans Namuth,  ʺPollock Paintingʺ, Nueva York 1978, 
citado en Crook and Learner, p.8. https://www.thoughtco.com/what‐paint‐did‐pollock‐use‐2578045 











75    Mercedes  Tamara,”  Pinturas  de  vanguardia”  Excavation  de  Willemde 
Kooning.mercedestamarablospot,(24    septiembre  de 
2012),https://mercedestamara.blogspot.com/2012/09/excavation‐de‐williem‐de‐kooning.html 







Estrechamente  en  relación  con  este  movimiento  del  expresionismo 
abstracto,  aparece  en  los  años  40‐50  en Nueva York  el movimiento Color  Field 
Painting,  traducido  como  la  pintura  de  los  campos  de  color.  A  diferencia  del 
dripping y la action painting los artistas de este movimiento pintan largos planos de 
un solo color casi monocromo  interesados en experimentar con el color y  todas 
sus  posibilidades.  Entre  sus  principales  representantes  se  encuentran,  Mark 
Rothko,  Arnold  Gottlieb,  Clyfford  Still  y  Barnett  Newman.  Nuevos  estilos  y 
movimientos fueron  los que aparecieron a  inicios de  los sesenta, en respuesta al 
expresionismo  abstracto:  Escuela  del  Color  de  Washington,  Abstracción 
geométrica  o  minimalismo  o  Pintura  Hard‐edge  traducida  como  borde  duro 
(pintura de contornos nítidos). 
 








Introducimos  de  forma  breve  a  uno  de  los máximos  representantes  que 
trabajó esta   tendencia dentro del expresionismo abstracto, nos referimos a Mark 
Rothko.  Este  autor  calificaba  sus  obras  de  algo  vivo  y  avisaba  que  podían  ser 
dañadas a los ojos de un espectador ignorante. En 1947 el artista declara sobre las 
obras y la relación que se establece con el espectador: 
Un  cuadro  cobra  vida  ante  la  presencia  de  un  espectador  sensible,  en  cuya 
conciencia  se  desarrolla  y  crece. Sin  embargo,  la  reacción  del  espectador  también 




Rothko  (1903‐1970),  trabajó  en  sus  inicios  los dibujos  en  acuarela y  algún 
óleo  esporádico  presentando  en  1933  su  primera  exposición  en  Nueva  York. 
Desde 1948 hasta su muerte, su pintura se decantó por la experimentación de los 
campos  de  color,  influenciado  por  la música  de Mozart  y  Beethoven  y  por  el 
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conferir  a  sus  pinturas  el  máximo  vigor  posible,  un  vigor  que  sólo  consiguió 
arrancarles del alma. Quería que  fueran  íntimas  e  intemporales. Y  en verdad  son 
íntimas e intemporales. Nos envuelven sin encerrarnos. Sus superficies oscuras no 
paralizan  la vista. Una superficie clara es activa y, en consecuencia,  inmoviliza el 
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En  una  famosa  conversación  que  tuvo  en  1957  con  el  escritor  Seldan 
Rodman expresa: 
Por lo demás, puedo aclarar otra cosa: no soy un artista abstracto... No me interesa 
la relación entre color y  forma ni nada por el estilo. Sólo me  interesa expresar  las 
emociones humanas más elementales. La tragedia, el éxtasis, la fatalidad del destino 
y  cosas  así.  El  hecho  de  que muchas  personas  se  desmoronen  y  lloren  al  verse 
confrontadas  con  mis  cuadros  demuestra  que  consigo  expresar  este  tipo  de 








una  fusión entre ambos e  intentando que el visitante se metiese  literalmente en 
                                                     
78  Información extraída de: en https://objetoposmo.files.wordpress.com/2014/09/itinerario‐iv‐3.pdf 























Guerra  Mundial.  Este  movimiento  tiene  su  origen  en  la  abstracción  y  en  el 
surrealismo  y  al  igual  que  el  expresionismo  abstracto,  en  las  experiencias  de 
Wasili Kandinsky de los años en torno a la Primera Guerra Mundial. Los artistas 
que  forman  parte  de  este movimiento,  se  dispersan  tras  la  ocupación  nazi  y 
huyen, ya que su arte será perseguido bajo el estigma de ser un arte degenerado. 
El  término  surge  del  crítico  francés Michel  Tapié  que  acuña  el  concepto Arte 
Informal y Art Autre con motivo de la exposición titulada Significants de l’informel 
en la Galerie Paul Facchetti. 
El  lenguaje  en  el  que  se  expresan  los  informalistas  es  completamente 
abstracto, donde el peso decisivo de la obra lo confieren los materiales usados por 
el artista como elementos fundamentales. A estos dos movimientos artísticos que 
conviven  en  paralelo  en  distintos  continentes  les  diferencia  una  cuestión 
fundamental  y  es  que,  en  el  informalismo  europeo,  encontramos  unos  artistas 
marcados por la necesidad de resurgir en un ambiente marcado por la catástrofe y 
la desolación, en cambio, en América, los artistas expresionistas arrancan con un 
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cortes,  arpilleras,  convirtiendo  el  pincel  en  punzón  para  destruir  su  obra  en 
paralelo a su creación, hay una total ausencia a cualquier referente de figuración 
formal,  no  están  sujetos  a  reglas  artísticas  convencionales,  no  hay  reflexión 
durante el proceso creativo, sujeto este al azar y a la improvisación. 
El  informalismo  abarca  corrientes  como  la Abstracción  Lírica,  La  Pintura 
Matérica o Art Brut, La Nueva Escuela de París, El Tachismo y el Espacialismo. 
La pintura matérica,  casi a  comienzos de  los años 50 alterna zonas de  las 
obras  con  elementos  antes  anunciados  y  trazos  de  pintura  habiendo  especial 





















Especial mención merece  la  corriente denominada Art Brut y  la  figura de 
Jean Dubuffet (1901‐1985), como máximo representante del informalismo francés. 
Este pintor y escultor de  la segunda mitad del siglo XX, fue el artista que acuñó 
dicha denominación. Fue uno de  los primeros  en  reconocer  e  impulsar de una 
manera  activa  un  arte  que  se  encontraba  fuera  del  sistema  y  de  los  círculos 
artísticos establecidos. El arte, defendía Dubuffet, no puede estar sujeto a nada que 
oscurezca o altere la expresión de las emociones80. Abandonó la academia para estudiar 
de  forma  totalmente  independiente,  interesándose  por  profesionales  que 
trabajaron fuera de la norma estética, un arte libre de proposiciones intelectuales. 
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 En  1945  comenzó  a  interesarse  por  el  arte  producido  por  los  enfermos 
mentales,  después  de  una  larga  estancia  en  Sahara  y  tras  haberse  empapado 
profundamente del llamado arte primitivo. Este interés, a nuestro juicio, continúa 
atacando  la  figura del genio creador. Dubuffet era un  teórico que se dedicó a  la 
embestida del  concepto  tradicional de  belleza.   Amante de un  arte  no  cultural 
frente  a  arte  cultural,  defensor  de  un  arte  que  no  estuviera  oprimido  por  la 
academia, no  invadido de estereotipos, buscaba una nueva pureza en el arte. En 








Robert  Volmat  en  1952  y  que  este  psiquiatra  publicó  en  su  libro  El  arte 
psicopatológico  (Volmat,  1956),  explica  que  no  se  trata,  por  lo  tanto,  de  una 
colección de obras de enfermos mentales. Las  colecciones  comprenden un millar de 
obras,  de  unos  200  autores  diferentes,  entre  los  que  la  mitad  aproximadamente  son 
personas  en  tratamiento  en  los  centros  psiquiátricos  y  los  demás  se  consideran  como 
personas normales82. 
2.4. EL GRUPO COBRA. (EUROPA 1948‐1951) 
Concluida  la Segunda Guerra Mundial,  con una Europa devastada por  el 
conflicto, un grupo de artistas entre los que se encuentran Asger Jorn (1914‐1973), 
Karel Appel (1921‐2006), Pierre Alechinsky (1927), Corneille (Guillaume Cornelis 
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fundaron  lo  que  se  denominó  el  grupo  CoBrA,  acrónimo  de  las  ciudades  de 
origen de sus principales representantes Copenhague, Bruselas y Ámsterdam.  
Aparece en París en 1948 disolviéndose por falta de entendimiento entre los 
artistas  en  1951. Les  unía,  la  intención de  revitalizar  el  arte  contemporáneo,  la 
recuperación de  la  libertad era una situación que querían aprovechar para crear 
algo  nuevo,  que  cuajó  en  un  movimiento  a  la  vez  transnacional  y 
pluridisciplinario, estando sus obras en sintonía con  los artistas norteamericanos 
y  franceses.  Dispuestos  a  mostrar  una  salida  al  arte  europeo  ante  la  triste 
situación  en  la  que  se  encontraba  Europa  en  ambiente  de  posguerra  con  un 
marcado  estilo  expresionista,  inspirado  en  el  surrealismo mezclado  con  el Arte 
Naif y el Art Brut. Su principal objetivo era  lanzar un grito de guerra  contra  la 















en  la  ejecución  de  ésta;  en  sintonía  con  los  artistas  contemporáneos 
norteamericanos, le prestan más atención al proceso pictórico que al resultado de 
la obra.  
Las  imágenes  desgarradas,  nos  recuerdan  a  Picasso  y  parecen  estar 
realizadas por niños. Se presentan combinadas con escritura, llegando a realizarse 




















 En  lo  que  se  refiere  al  arte  español  contemporáneo,  podemos  comenzar 
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Afirma  que,  a  pesar  de  las  fronteras  cerradas,  la  gran  censura  en  la 










propagandístico  en  favor  de  la  causa  republicana  y  que  con  la  Guerra  Civil 
supuso un verdadero retraso para el arte español. 
Calvo  Serraller  (1984)  afirma  que  la  historia  del  arte  español,  los  años 
inmediatos  al  conflicto  civil  están marcados  por  el  costumbrismo  académico  y 
convencional, el carácter totalitario del régimen de Franco supuso un intervencionismo 
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en  la  cultura  con  el  fin  de  que  las  artes  fuesen  únicamente  elementos  de  propaganda 
política86. 
Por  una  parte,  los  artistas  ya  consagrados,  continúan  trabajando  en  sus 




reúnen  Los Arqueros  del Arte  Contemporáneo  (LADAC)  en  torno  a  Eduardo 
Westerdahl. 






Con  motivo  de  la  Exposición  “Cuatro  pintores  de  hoy”  (Lara,  Lago, 
Palazuelo y Valdiviseo) celebrada en el Centro Mercantil de Zaragoza, Laguna se 




















Hay  que  destacar  movimientos  como  es  el  de  Dau  al  Set,  creado  en 
Barcelona en 1948 y disuelto en 1954. Estuvo formado por los poetas Joan Brossa y 
Joan Ponc, y artistas como Tharrats, Puig, Cuixart y Tapies. El nombre tomado ya 






todos  los  integrantes  y  que  llevaba manifiesto  incluido,  se  realizó  en  la  Sala 
Caralt. Según Viñuales (1998): 
Este movimiento es el primero dentro de España que no se conforma con disimular 
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Tenemos  que  destacar  el  papel  que  desempeñó  la  Academia  Breve  de 
Crítica  de  Arte  creada  en  1941  por  Eugenio  D´Ors  cuyo  objetivo  consistía  en 

















español  con  las  tendencias  vanguardistas  internacionales,  es  el  caso  de 
movimientos  como  Parpalló,  Equipo  57,  Escuela  Experimental  de  Córdoba,  El 
Paso, entre otros. 
l Grupo Parpalló  (1956‐1961),  se  configura  como  el  resto de grupos de  la 
época  con  la  intención  de,  una  vez  finalizada  la Guerra Civil,  conectar  el  arte 
valenciano a los circuitos internacionales. 
En  1958  aparece  el Grupo El Paso,  integrado por Antonio  Saura, Manolo 
Millares, Rafael Canogar, Manuel Rivera y  Juana Francés entre otros,  siendo  su 
existencia  y  actividad muy  breve,  aproximadamente  de  tres  años.  En  1957,  se 
proclamó bajo manifiesto el renacimiento del arte de vanguardia español  tras el 
autoritarismo del régimen franquista. 
Tras su constitución en  febrero de 1957 y  tras  la publicación en marzo del 
mismo año del primer Manifiesto de El Paso escrito por el crítico  José Ayllón y 





uno de  los  signos distintivos  en  la definición del grupo El Paso:  su  voluntad  de 
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Los  integrantes  del  grupo  El  Paso  abandonan  de  una  forma  total  la 
figuración  en  sus  obras,  declinándose  por  una  pintura  de  acción  a  modo  de 
Pollock con un marcado gestualismo abstracto combinado con la introducción de 





Su  manifiesto  fundacional  fue  publicado  en  1957.  A  continuación, 
reproducimos algunos fragmentos.  
ʺEL  PASO  es  una  ʺactividadʺ  que  pretende  crear  un  nuevo  estado  del  espíritu 
dentro del mundo artístico español. 
EL PASO nace como consecuencia de la agrupación de varios pintores y escritores 
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campo de  las artes visuales  (sus  causas:  la  falta de museos y de  coleccionistas,  la 
ausencia  de  una  crítica  responsable,  la  radical  separación  entre  las  diferentes 
actividades artísticas, la artificial solución de la emigración artística, etc.) 
Creemos  que  nuestro  arte  no  será  válido  mientras  no  contenga  una  inquietud 
coincidente con los signos de la época, realizando una apasionada toma de contacto 
con las más renovadoras corrientes artísticas. 
Vamos  hacia  una  plástica  revolucionaria  ‐en  la  que  estén  presentes  nuestra 
tradición dramática y nuestra directa expresión‐ que responda históricamente a una 
actividad universal.  
Conscientes  de  la  inutilidad  de  la  discusión  sobre  los  términos  ʺabstracción‐
figuraciónʺ, ʺarte constructivo‐expresionistaʺ, ʺarte colectivo‐individualistaʺ, etc., 
nuestro  propósito  es  el  de  presentar  una  obra  auténtica  y  libre,  abierta  hacia  la 
experimentación e investigación sin fronteras, y no sujeta a cánones exclusivistas y 
limitados. Propugnamos un arte recio y profundo, grave y significativo. 















91      El  texto  del  Manifiesto  Fundacional  del  Grupo  El  PASO,  está  extraído  de  
https://www.arteespana.com/grupoelpaso.htm 
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Para  concluir,  entre  los  grupos  del  57  aparece  el  denominado  Equipo  57 
configurado en París e integrado por los artistas Jorge Oteiza, Ángel Duarte, José 
Duarte,  Juan  Cuenca  y Agustín  Ibarrola,  hasta  1962  y  se  abanderan  como  los 
máximos  representantes del arte geométrico  radical  con alto  compromiso  social 








en  la sociedad, debe ser un  lenguaje universal, comprensible para  todos.  ʺ¡Contra 
los marchantes, las capillas, los premios, los críticos venales!ʺ, recuerda la proclama 
del Rond Point del Equipo 5792. 
Para  Valeriano  Bozal  (1995),  el  equipo mostraba  una  clara  influencia  de 
Oteiza y entre las presunciones del grupo estaba la creación de una obra colectiva 
que careciera de individualismo tal y como mandaba el manifiesto. 
Siguiendo  lo  misma  ideología  que  los  grupos  anteriores,  en  el  último 
período del  franquismo y en  la  transición a  la democracia se configuran bajo  la 
denominación  Equipo  Crónica  (1964)  tres  artistas  valencianos, Manolo Valdés, 
Rafael Solbes y  José Antonio Toledo. Sus obras son  realizadas en grupo con un 
marcado carácter crítico a modo de crónica de la realidad social en la que vivían y 
trabajaban. Se apartaron  totalmente del arte  informal para  introducir  la pintura 
figurativa fusionada con el arte pop español, el grupo mantuvo su actividad hasta 
1981. Las obras del Equipo Crónica son frescas y divertidas, abriendo un camino 
nuevo  de  estimulación  visual  en  el  espectador  por  su  fácil  comprensión, 
accesibles a cualquier público por su carácter  llamativo sarcástico.  Influenciados 
por Warhol, Linchtenstein o Dubuffet se atreven a  interpretar en sus cuadros  la 
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conocimiento de  la  cultura popular de  fallas y ninots,  tomando  imágenes de  la 
historia del arte para fusionarlas en sus trabajos.  









sentido  las  figuras  retoricas  del  pop  sirven  directamente  a una  denuncia,  que  en 
España será aprovechada por muchos artistas de la llamada Crónica de la Realidad y 










cuyas siglas parece ser que provienen de  la palabra Jazz  invirtiendo sus  letras y 
eliminando  una  z  para  que  suene  como  se  escribe.  Fue  un  grupo musical  de 
vanguardia  creado  en  1964 por  los  compositores Ramón Barce,  Juan Hidalgo y 
Walter  Marchetti,  integrado  por  pintores,  compositores,  escultores,  poetas  y 






















representaciones de  representaciones:  cada vez  que  se hace  es diferente. La performance 
atenta contra la economía de la reproducción95. 
Una de  las  ideas más  importantes para esta  investigación  la presenta Ríos 
(2015)  cuando  hace  referencia  al  “público desdoblado”  en  invitación  imposible 
del grupo ZAJ, compuesto por quienes de manera casual y azarosa presencian el 
acontecimiento  Traslado de manera fortuita por encontrarse en una de las calles 
de Madrid  en  este momento,  a  esa  hora,  en  ese  lugar,  de manera  totalmente 
imprevista y, por el contrario, y de manera paradójica, un público que no pudo 
presenciar  la  obra  a  pesar  de  estar    invitado  a  una  hora  fijada,  en  un  espacio 
concreto un día determinado. Esta  idea nos  invita a  la  idea de casualidad en el 
arte. 









entre  los que  se  encontraban Luis Godillo,  Jordi Teixidor de Otto, Elena Asins,  Julio Plaza  entre 
otros. Los citados artistas se proponían  la superación de los  lenguajes  informalistas y  lo figurativo 
de sus antecesores. 
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El  final del  franquismo  estuvo marcado por una  fuerte  represión que  fue 











En  la  Exposición  Bienal  De  Venecia  1976  aparecen  por  primera  vez 
alusiones a soportes gráficos de  las obras expuestas, así se puede  leer en El País 
Cultural en  su edición del 8 de mayo de 1976, en el artículo de Santiago Amon 
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momento,  expresada  a  través  de  paneles,  audiovisuales  y  testimonios 






que consistió en  la muestra de objetos de uso cotidiano de  la Guerra Civil y,  la 
segunda de  ellas,  la de  Juana Mordó  en  1989. Ambas preparaban  el panorama 
para  la  desembocadura  de  una  feria  que  inauguró  por  primera  vez  en  1981 









movimientos  artísticos de  la primera mitad del  siglo XX,  antes de  entrar  en  la 




97  Santiago Amón,  “La  representación  ʺno  oficialʺ  de  España  en  la  Bienal  de  Venecia”,  El  País, 
cultural,  (8    mayo  de  1976),  sección  cultura: 
https://elpais.com/diario/1976/05/08/cultura/200354405_850215.html 
98 Pueden consultarse todas las ediciones y catálogos en: http://www.ifema.es/arcomadrid_01/  
















45  collages  realizados  por  el  escocés  entre  1947  y  1952,  jerga  estadounidense 
usada  para  denominar  la  basura  o  tonterías,  y  es  fácil  interpretar  la  colección 
como  un  comentario  sobre  el  glamour  y  el  consumismo  de  1950  en  Estados 
Unidos, primer ejemplo del movimiento del arte pop. 
El mismo  Paolozzi  llegó  a  describir  sus  collages  como metáforas  hechas 
para los sueños de las masas.  
Se  considere  o no  a Paolozzi precursor del Pop Art,  cierto  es  que  ambos 
recurren a la utilización de imágenes fácilmente reconocibles por todo el mundo, 
huyendo  así  de  la  abstracción más  complicada  de  la  pintura  expresionista,  de 
difícil  comprensión  o  solo  al  alcance  de  unos  pocos.  Las  imágenes  que  este 
movimiento  usa  para  sus  obras,  forman  parte  del  día  a  día  de  cualquier 
espectador,  ya  que  se  localizan  en  la  sociedad,  siendo  fácilmente  identificables 
para  cualquier  público  por  su  expansión  y  difusión  a  través  de  los medios  de 
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Pop,  reciben  la  influencia  del  dadaísmo,  recordemos  que  se  caracterizaba  por 
gestos y manifestaciones provocadoras en las que los artistas pretendían destruir 
todas las convenciones del arte, creando, de esta forma, un “antiarte”. Fue éste un 
movimiento  totalmente  anarquista  que  se mostró  siempre  en  discrepancia  con 











arte  y  dotaba  a  cualquier  objeto  de  un  aura  artística,  como  hacía  Marcel 
Duchamp. 
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bello,  dicen  estos  artistas,  está  ahí,  esperando  ser  encontrado,  invitando  a 
descubrir el mundo y el potencial estético de los objetos cotidianos que lo rodean.   
2.6.2 La explosión del Pop Art americano en Andy Warhol 
El Pop Art  estuvo  representado por  la  figura de Andy Warhol, un artista 
que rechazó la utopía estética y burocrática social de las vanguardias y se decantó 
desde sus comienzos por un arte que consistía en reproducir las imágenes frívolas 
de  la  sociedad  capitalista  para  exaltar  el  ideal  de  vida  estadounidense.  Roy 
Lichtenstein,  Richard  Hamilton,  David  Hockney  o  George  Segal  también 
trabajaron en esta línea. 









que  los  consumidores más  ricos  compran  esencialmente  las mismas  cosas  que  los 
más pobres. Puedes  estar mirando  televisión y ver una Coca‐Cola, y  saber que  el 
presidente  bebe  Coca‐Cola,  Liz  Taylor  bebe  Coca‐Cola,  y  piénsalo,  tú  también 
puedes  beber  Coca‐Cola  (…). Ninguna  cantidad  de  dinero  puede  brindarte  una 
Coca‐Cola mejor que la que está bebiendo el mendigo de la esquina. Todas las Coca‐
Colas son  iguales y  todas son buenas. Liz Taylor  lo sabe,  el presidente  lo sabe,  lo 
sabe el vago y lo sabes tú101. 
En 1964, el mismo año de la exposición de las cajas de Brillo Box, en la Ferrus 
Gallery  de  Los  Angeles  expone  sus  famosos  botes  de  sopa  Campbell’s, 
acontecimiento que llamó poderosamente la atención ya que éstas presentaban un 
altísimo  precio  de  venta.  La  figura  de  este  artista  generó  detractores  que  no 
                                                     
101Andy Warhol, Mi filosofía. De A a B y de B a A (México: Tusquets, 2006), p.101 
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entendían  cómo un artista no  reflejaba en  su obra  su pensamiento  interior y  se 
limitaban a reproducir latas de sopa. La figura de Warhol encarna lo que podría 
ser  el  sueño  americano.  Warhol  amaba  la  fama,  el  dinero,  quizá  queriendo 
resarcirse de una infancia pobre, buscaba en el arte un negocio y así lo explica: 
El arte de los negocios es el paso que sigue al Arte. Empecé como artista comercial y 
quiero terminar como artista empresario. Tras hacer  lo que se  llama  ‘arte’, o como 




Warhol  utilizó  un  amplio  repertorio  a  lo  largo  de  su  vida  de medios  y 
técnicas  de  expresión  artística  tales  como  pintura,  grabado,  cine,  fotografía, 
escultura,  siendo  el  más  usado  la  serigrafía.  Revolucionó  el  concepto  de 
autenticidad y  aura  en  el  arte.   Además,  cuestionó  la mano de obra del  artista 
como  constructora de  la obra de  arte, usando para  ello  imágenes  trabajadas  en 
tintas  planas,  juegos  de  colores  y  texturas,  repeticiones  y  líneas  y  contornos 
remarcados para hacer un verdadero  juego de  encaje  con  las  imágenes. Lo más 
bello  que  hay  en  Tokio  es  el McDonald´s,  lo  más  bello  que  hay  en  Estocolmo  es  el 
McDonald´s, lo más bello que hay en Florencia es el McDonald´s. Pekín y Moscú todavía 
no tienen nada bello103.  
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Mª Cristina Alemán, editora  jefe de  la página del Festival  internacional de 
cine  de Morelia104  relata  que Warhol,  desde  1963  a  1968,  realizó más  de  650 
películas  donde experimentó  con  los  límites  del  lenguaje  cinematográfico  y  así 
planteó  la  pregunta  ¿qué  se  puede  hacer  con  una  película?  Su  obra 
cinematográfica  es  menos  conocida  ya  que  el  artista  retiró  gran  parte  de  su 
producción en 1970.   Alemán  (2015)  informa en  la misma página que en 1980 el 
Museo Whitney, en colaboración con el Museo de Arte Moderno  (MoMA),  inició el 
Andy Warhol Film Project – una iniciativa de catalogación, conservación, así como 
investigación  y  redistribución  de  todas  las  películas  legado  audiovisual  de 
Warhol.  Esta  iniciativa  produjo  resultados  como  publicaciones  académicas  y 
ciclos de cine tanto en el MOMA como en el Whitney, algunas copias disponibles 















sopa  Campbell  siempre  vuelve,  nunca  se  va”  ,El  País  semanal,  (16  marzo  2016) 
https://elpais.com/elpais/2016/03/10/eps/1457620368_207345.html 












Mientras Warhol  trabajaba  en  el  panorama  americano, Richard Hamilton 
(1928‐2011) se alzaba como máxima figura del Pop Británico. 
Se  trata de un  artista multidisciplinar que  trabajó  con distintas  técnicas y 
medios como el collage,  la pintura,  la escultura  la  instalación y  la  fotografía. Al 
contrario  que Warhol, Hamilton  producía  poca  obra  y  se mostraba  totalmente 
contrario a que fuese vendida. 
Era  un  artista  enamorado  de  la  tecnología,  entendida  esta  por  cámara 
fotográfica y ordenadores y seguidor de la obra de Marcel Duchamp. 












sido  complejas  en  1951,  y  rescatar  el material  original  parecía  extremadamente 
difícil.  Sin  embargo,  todo  cambió  en  2011,  cuando  el  artista  recuperó  una 
importante colección de  fotografías  inéditas de  la  instalación original, documentos 
de  archivo  y  películas  de  16 mm.  Es  una  obra  de  una  densa  red  de  relaciones 
visuales,  formales  y  espaciales,  que deja  claro  hasta  qué  punto  se  inspiró  en  el 
surrealismo  y  el Dadaísmo,  en  las  técnicas  literarias  de  Joyce  y  los motivos  de 
Duchamp. Una auténtica declaración de intenciones107. 
En una  entrevista  inédita bajo  el guion y  la  realización de David Pujol108, 
Hamilton nos cuenta sentado en un sillón de mimbre en el  jardín de su casa que 
ha trabajado y vivido en Londres toda su vida salvo el período en el que enseñaba 
en Newcastle.  Se  considera  londinense,  pero  decide mudarse  por  necesitar  los 
recursos de una  gran  ciudad para  trabajar,  ahora  en  los últimos  20  años  se ha 
servido  según  afirma,  de  cualquier  tecnología  que  estuviese  disponible 
refiriéndose a ordenadores para su trabajo. Relata haber trabajado con Duchamp 
y haber mantenido contacto con él a pesar de residir Duchamp en Nueva York y 
Hamilton  en  Londres.  Acabando  la  entrevista  le  pregunta  David  Pujol  si  se 
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que  no  se  opone  autodenominándose  background, mientras  que  declara  que  el 
trabajo de Warhol era más desechable. Cuando una obra se cuelga en un museo y 
se  establece personal de  vigilancia,  se  convierte  en  arte, pero  esa no  es  la  idea 




Muestra  su  fascinación  por  la  tecnología  ya  en  su  instalación,  Hombre, 
máquina  y  movimiento,  así  como  la  crítica  al  consumismo  y  a  los  medios  de 














Balzac  (2011),  explican  sus  comisarios,  Vicente  Todolí  y  Paul  Schimmel,  en  la 
página oficial del Museo Reina Sofía: 
El  legado  de  Richard  Hamilton  supone  un  puente  entre  la  era  moderna  y 
postmoderna. A  la  vez,  que  las  diferentes  etapas  temáticas  de  la  exposición  van 
marcando el recorrido de la muestra, siendo las instalaciones el origen y donde hay 
que vertebrar la trayectoria. Las obras de Hamilton funcionan entre sí, necesitando 
una  coherencia  entre  ellas,  siendo  el  resultado  final  mayor  que  la  suma  de  las 
partes109. 
El  historiador  Borja‐Villel,  declara  para  Ángeles  García  en  un  artículo 
aparecido  en  el  diario  El  País  titulado:  “Richard  Hamilton,  profeta  de  la 
posmodernidad, toma el Museo Reina Sofía” (…) más que el estilo, importa el proceso 
creativo.  Lo  que más  le  interesa  es  el  evento,  el  acontecimiento. De  una  exposición,  le 



























































El minimalismo, a partir de  la  segunda mitad de  los años 60,  se establece 
como  tendencia dominante en Estados Unidos, estando muy en  la  línea del arte 
conceptual y compartiendo escena con el arte pop. 
El espacio en el movimiento minimal  tiene dos características básicas para 
Perez‐ Carreño (2015),  forma parte de  la obra y  la obra minimal modifica y cambia ese 
espacio intencionadamente, el cambio generado, formará parte del contenido de la obra111. 
El espacio es esencial porque en él se produce el encuentro entre el sujeto, el 





y Cultural Cajastur expone112: El  término Minimal Art no  surgió,  en principio, para 
designar  las obras reduccionistas posteriores a Frank Stella, sino que  fue acuñado por el 
filósofo Richard Wollheim 113en 1965 para describir una clase de obra de arte que, para él, 
tenía  muy  bajo  “contenido  artístico’:  aquellas  en  las  que  las  diferentes  formas  están 
reducidas  a  estados  mínimos  de  orden  y  complejidad,  tanto  desde  un  punto  de  vista 
                                                     
111  Francisca Pérez Carreño. Espacio y cuerpo en el arte minimal. Conferencia del ciclo “Medio siglo de 





113 Filósofo nacido en  Inglaterra en 1923, critica  la concepción moderna del arte. Para Wollheim  lo 
importante  es  la  relación  que  posee  el  arte  con  su  contexto  social;  el  conocimiento  de  aquella 
relación es la que precede a cualquier comprensión del arte. Una de sus frases más conocidas es ʹel 
arte  es  una  forma de  vida. Wollheim, Richard. Art  and  its Objects. Cambridge University  Press, 
1980. 









como  reacción  a  la  subjetividad  gestual de  la  action  painting del  expresionismo 
abstracto de Pollock y De Kooning. 
La idea principal es el cambio que se produce en la concepción de la obra de 





El  espacio,  para  los  artistas  minimalistas,  se  convierte  en  componente 
fundamental ya que  en  él  confluye  la  obra,  el  sujeto,  el  objeto y  la  experiencia 
artística, esta condición influirá posteriormente en el movimiento Land Art. 
3.2. LA ESCULTURA EN EL CAMPO EXPANDIDO Y LA PÉRDIDA DEL PEDESTAL 
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del  pozo,  así  como  los  extremos  de  la  escala  que  se  necesita  para  descender  a  la 
excavación. De  este modo,  toda  la  obra  queda  por  debajo  de  la  pendiente: medio 
atrio, medio túnel el límite entre el exterior y el interior, una delicada estructura de 
postes y vigas de madera119.  
La  cita  textual  hace  referencia  a  la  obra  de  Mary  Miss120, 
Perimeters/Pavillions/Decoys  (1977‐78)  y  le  sirvió  a  Krauss  para  comenzar  su 






pozo mientras contemplaba una noche  las estrellas en compañía de una  risueña muchacha,  se ha 
convertido  en  la  imagen  prototípica  del  sabio  distraído  que,  ocupado  en  todo  tipo  de materias 









está  interesada  en  cómo  los  artistas  pueden  desempeñar  un  papel más  central  para  abordar  los  problemas 
complejos de nuestros tiempos, convirtiendo la sostenibilidad social y ambiental en experiencias tangibles. La 
colaboración  ha  sido  fundamental  para  su  trabajo,  ya  que  ha  desarrollado  proyectos  tan  diversos  como  la 
creación de un memorial temporal alrededor del perímetro de la Zona Cero, que marca el nivel de inundación 
previsto  en Boulder, Colorado, que  revela  la historia de  la  estación de metro Union Square  en  la  ciudad de 
Nueva York y  en WaterMarks,  su proyecto actual  creando un  atlas de agua para  la  ciudad de Milwaukee. 
Véase: http://marymiss.com/biography/ 













esto  la  disciplina  escultórica  y  la  pictórica122.  El  Suprematismo  de Málevich  es  su 











fueron  elaboradas  por  el  gran  artista Constantin  Brancusi  entre  1918  y  1937. En  el  año  1934  las 


























Autoridades  Locales  de Rumanía  propusieron  a Constantin  Brancusi  un  nuevo monumento  con 
motivo del  fallecimiento de  los  jóvenes soldados rumanos en  la Primera Guerra Mundial, quienes 
habían defendido  la  ciudad de Targu  Jiu de  la  invasión  alemana. Brancusi  aceptó  el  encargo  sin 
pensarlo y se puso enseguida manos a  la obra. El ya famoso artista en todo el mundo  imaginó un 
monumento  llamado  ʺThe  Sculptural  Ensemble  of Constantin  Brancuşiʺ  o  ʺConjunto  Escultórico 
Constantin Brancusiʺ,  (El Ensamble). Este monumento  está  compuesto por  tres  esculturas que  se 








nos  topamos a veces sin querer. El paisaje y  la arquitectura  también ocupan un 
espacio, pero  la escultura se diferencia de estos porque no ocupa exactamente el 
mismo espacio. Sabemos muy bien qué es escultura. Y una de las cosas que sabemos es 






La  concepción  de  la  escultura moderna  cambió  a  finales  del  siglo  XIX  y 
comenzó a desvanecerse la lógica del monumento125 y para ello recurre a dos obras de 
August Rodin:  Las Puertas  del  Infierno  (1880‐1917)  y  la  estatua de Balzac  (1898). 
Rodin  queda  establecido  entonces  como  pionero  de  escultura  moderna  por 
































En  los últimos  diez  años,  se  ha utilizado  el  término  “escultura”  para  referirse  a 
cosas bastante sorprendentes: estrechos pasillos con monitores de televisión en sus 
extremos;  grandes  fotografías  que  documentan  excursiones  campestres;  espejos 
situados en ángulos extraños en habitaciones corrientes; efímeras líneas trazadas en 
el  suelo  del  desierto. Aparentemente,  no  hay  nada  que  pueda  proporcionar  a  tal 















Frank Stella  en 1959 participó  en  la  exposición organizada por  el MOMA 
“Sixteen  Americans”,  pinturas monocromas  solo  con  algún  trazado  geométrico, 
que  supusieron  y  desencadenaron  el  escándalo.  El  catálogo  fue  realizado  por 








los  artistas,  reflexivas,  evocadoras,  poéticas,  probará  la  mejor  introducción”.  En  su  declaración,  Rothko 
escribió:ʺ La progresión de la obra de un pintor, a medida que viaja en el tiempo de un punto a otro, será hacia 
la claridad: hacia la eliminación de todos los obstáculos entre el pintor y la idea, y entre la idea y el observador. 
Alcanzar  esta  claridad  es,  inevitablemente,  entenderse”.  https://www.moma.org/research‐and‐
learning/archives/archives‐highlights‐05‐1951 
Los  otros  artistas  incluidos  en  la  exposición  fueron William  Baziotes,  Edward  Corbett,  Edwin 
Dickinson, Herbert  Ferber,  Joseph Glasco, Herbert Katzman,  Frederick Kiesler,  Irving Kriesberg, 
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(pintura,  escultura,  arquitectura)  y  comienza  a  trabajar  la  tridimensionalidad. 
Para él lo único importante era el objeto específico, no el contenido, la narrativa o 
el simbolismo. La figura de Judd, va estrechamente ligada a la realización de las 
cajas metálicas,  totalmente desligadas en  lo que a  la producción se  refiere de  la 
mano de la arista y de la subjetividad vinculada a la realización de obra, ya que la 
mayor parte de  la  construcción de  estos objetos  son derivados  a  talleres,  sin  la 





tomar  conciencia  de  la  obra  en  el  espacio  que  ella  define  con  su  presencia.  La 
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plexiglás.  En  cuanto  a  sistema  de  colocación  de  las  piezas,  ya  no  acuden  al 
pedestal,  el  artista  las  coloca  en  el  suelo  o  colgadas  en  las  paredes  y  con  el 
dominio de la escala pretende que la pieza se muestre en perfecta armonía con el 
espectador,  concretamente  con  su  cuerpo  haciendo  de  la  contemplación  de  las 
obras no solo una experiencia visual sino una experiencia más quinestésica.  





















Las  obras de Donald  Judd,  carecen de  título y  se despojan  totalmente de 
cualquier  ornamento.  La  famosa  entrevista  radiofónica  dirigida  en  febrero  de 
1964 por  el historiador de  arte Bruce Glaser  con  Judd  y  el pintor  Frank  Stella, 
demostraba  ya  que  ambos  artistas  compartían  la misma  voluntad  de  rechazar 
todo  tipo  de  ilusionismo  y  de  suprimir  las  relaciones  espaciales  tradicionales 
dentro de la obra, lo que podríamos llamar los efectos de composición.  
El uso de las tres dimensiones hace posible usar todo tipo de materiales y colores. La 
mayor parte del  trabajo  involucra nuevos materiales, ya sean  inventos recientes o 
cosas que no se usan antes en el arte. Poco se hizo hasta hace poco con  la amplia 
gama de productos industriales. Casi nada se ha hecho con técnicas industriales, y 
debido  al  costo,  probablemente  no  se  hará  por  un  tiempo.  El  arte  podría  ser 
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Declaraba  el  artista:  la  sencillez  de  la  forma  no  implica  la  simplicidad  de  su 
experiencia133,  lo  que  denotaba  ya  la  necesidad  de  registrar  la  obra  junto  a  la 
experiencia del espectador para la difusión de la obra en su totalidad. 
La obra de Morris, sobre  todo,  tiene mucho en común con  la  fenomenología de 
Maurice Merleau‐Ponty134.  
                                                     
132  http://museotamayo.org/uploads/publicaciones/SpecificObjectsFinal.pdf  (©  JUDD 






la percepción es una síntesis, más práctica que  intelectual (lo que  le acerca a Bergson y a  los pragmatistas), 




sin  la mediación  de  la  experiencia  corporal.  Ya  hemos  apuntado  en  distintas 
ocasiones que muchos de los trabajos de estos artistas no se supeditan a un solo y 
único movimiento o  tendencia, es el caso de Morris que  trabaja  tanto  la pintura 
expresionista como obras neodadaistas, conceptuales, intervenciones de Land Art, 
arte  procesual  u  obras  minimal.    Casado  con  Yvonne  Rainer,  bailarina  de 









martillazos  emitidos  durante  su  construcción,  sonido  que  para  nada  se  podría 
calificar de agradable y que se dirige hacia el misterio de la creación artística, idea 
propia  del  Romanticismo  y  del  artista  como  genio  creador.  En  ellas  podemos 
encontrar el germen de lo que será la instalación sonora. 
De  hecho,  las  formas  geométricas  de  Morris  descienden  directamente  de  las 
columnas  huecas  de  madera  utilizadas  en  las  obras  de  Rainer.  En  este  tipo  de 
espectáculos,  como  Platforms,  de  Forti,  dos  personas  estarían  dentro  de  cada 
                                                                                                                                                  
razón por la cual ninguna verdad es absoluta ni intemporal. La percepción es la relación entre la conciencia y 
el mundo y, por  tanto, mediatizada por  esta  relación. La percepción  es percepción de objetos, y  en  ella  está 
involucrada la estructura entera del organismo: los sentidos son las diversas formas de estructuración de que 
dispone un organismo. Además, en cuanto que el cuerpo es el que constituye la inserción de la conciencia en el 
mundo,  y  el  lenguaje  es  su  instrumento,  estas  nociones  de  cuerpo  y  lenguaje,  entendidas  desde  la 
fenomenología  de  la  percepción,  pasan  a  ser  los  conceptos  centrales  de  su  investigación.  Toda  la  obra  de 
Merleu‐Ponty es un intento humanista por recuperar una visión humana del mundo, alejada de la objetividad 
que  proporciona  la  visión  cientifista,  que  reduce  todo  a  procesos  físico‐químicos.  Hay,  entonces,  una 
recuperación de la metafísica como quehacer. Emparentada con otros quehaceres humanos (literatura, pintura, 
etc.), que nos acercan a una visión del mundo. La filosofía como constante búsqueda de la verdad, consiste en 
aprender  a  ver  el mundo. Descubrir  su  sentido,  lo  que  puede  darse  tanto  en  un  cuento  infantil,  un mito 
clásico, o un  enorme  tratado  filosófico. La  filosofía no  es  el discurso  sobre una verdad previa, o meramente 
objetiva,  sino  como  en  el  arte  la  búsqueda,  la  permanente  realización  de  la  verdad. 
http://alejandria.nidaval.com/scripts/Editorial.dll?SE=2_1_0_T0_A288_35 
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En  la  pieza  Untitled  (L‐Beams),  piezas  en  L,  presenta  tres  formas  en  L 
totalmente  idénticas  en  su  realización  y  sin  intervención  en  el  proceso  de 
realización de  la mano del artista, presentándose en su colocación en posiciones 
diferentes pareciendo que son diferentes entre ellas tanto en su tamaño como en 




de  vapor  que  evidencian  un  componente  efímero  ya  desde  su  realización. 
Encargada por la Universidad de Washington en 1971 y ambientada en las colinas 
del  campus  de  la mencionada  universidad.  La  pieza  es  un  tipo  de  fuente  que 













El  Museo  Reina  Sofía  exhibió  el  5  de  mayo  de  2015  en  el  Palacio  de 
Velázquez  y  en  su  sede  de  Sabatini  la  primera  retrospectiva  en  España  del 
escultor  norteamericano  Carl  André  titulada  “La  escultura  como  lugar  1958‐
2010”, bajo el comisariado de Philippe Vergne y Yasmil Raymond136. 
El mismo día, el diario El País, en su sección cultural, presenta la entrevista 
realizada  al  artista por Verónica Figueroa y Ferran Bono  titulada  ¡Mis  obras, no 






C.A  “El  minimalismo  nunca  se  irá,  responde  Andre.  A  continuación,  sin  embargo, 
abomina de  la  crítica y del mercado del arte, de  los movimientos y de  las  etiquetas, del 
discurso concebido por la historiografía y amplificado esquemáticamente por los medios de 
comunicación. Nunca me ha  importado  lo que digan  los críticos. Es que no saben  lo que 
dicen. Hoy hay demasiadas cosas mediocres, pero, si tienen publicidad, se venderán. Eso es 




Artista muy preocupado por  los materiales, así  lo declara en  la entrevista 
con Figueroa, (2015): Mi padre tampoco entendía lo que yo hacía, pero le diré una cosa: 
de él heredé mi amor por los materiales. 
 Equivalent  VIII  (1966),  es  una  escultura  infame  compuesta  por  120  ladrillos 
colocados cuidadosamente en dos bloques rectangulares apilados uno encima del 
otro  en  el  propio  piso  de  la  galería  al  nivel  del  suelo  y  dirigida  directamente 
                                                     
136    Puede  consultarse  en  http://www.museoreinasofia.es/sites/default/files/notas‐de‐
prensa/dossier_carl_andre.pdf 
137  Verónica  Figueroa  y  Ferran  Bono,  “¡Mis  obras  no  significan  nada!”,  El  País,  (4 mayo  2015) 
https://elpais.com/cultura/2015/05/04/actualidad/1430764769_652597.html 




sus  obras  en  el  suelo.  Toda  la  serie  consiste  en  disposiciones  rectangulares  y 
aunque las formas de las esculturas son diferentes se vuelven parte del espacio. El 






















espectador  a  su  recorrido.  El  artista  declaraba: Mi  trabajo  es  ateo, materialista  y 
comunista:  ateo  porque  carece  de  forma  trascendente,  cualidad  espiritual  o  intelectual; 
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Las  esculturas de Carl André,  son  como  lugares por  los que deambula  el 
visitante  algo  similar  a  La  materia  del  tiempo  de  Serra.  El  pedestal,  había  sido 
abolido y ahora  las esculturas  las encontramos en el suelo a modo de  lienzos de 
Pollock. 
En  1976,  el Daily Mirror  dio  la  bienvenida  a  algunos  de  los  ladrillos  del 
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afirmaba  que  la  obra  no  podía  ser  entendida  sin  la  mediación  corporal  del 
espectador  o Robert Morris,  quien disponía  las piezas de  sus  obras de manera 
aleatoria para insertar al espacio como parte integrante de la obra y sacando sus 
trabajos fuera del espacio expositivo, hemos llegado hasta Andre, preocupado por 






La  periodista Marisa Carrero  narra  como  el  arquitecto  británico Norman 
Foster, galardonado con el Premio Príncipe de Asturias de las Artes 2009, afirmó 
de Richard Serra: es el más grande de los escultores vivos140. 
Según Foster,  el  escultor destacado  con  el Premio de  las Artes 2010  es un 
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partir, desgarrar,  trocear, picar,  cortar, desgajar  (……) El  lenguaje  estructuró mis 






paredes y  suelos de museos y galerías para que  el metal  se  estrellara, dejando 
totalmente al azar el proceso de configuración de la forma que solo dependía de 
la  solidificación  del material.  Serra  intenta  explorar  la  fisicalidad  del  proceso 




tiempo  transcurrido  hasta  su  solidificación,  condiciones  totalmente  azarosas  y 
que  escapan  al  control del  artista. Ese mismo  año  realiza  la pieza Prop usando 
para  esta  también  el  plomo,  esta  vez  en  forma  de  tubo  inclinado  en  la  pared 
intentando  sujetar una  lámina  también de plomo. En este  intento de  inclinar  la 
obra  en y prosiguiendo  con  el uso del plomo, en 1969  realiza  la pieza One Top 
Prop  (caja de  tarjetas). En  esta ocasión no  sujeta  la placa de plomo  en  la pared 
apuntalada  con  el  tubo,  sino  que  construye  la  obra  a modo  de  un  castillo  de 










































por  la manipulación de  la perspectiva  conseguida  invirtiendo  los  colores de  la 
pared,  se  desorienta,  lo  que  nos  podría  evocar  a  una  performance.  En  la  obra 
Cinturones  trabaja con el neón y el caucho (1968), el uso del neón y el color, nos 
remite a Dan Flavin y la disposición de las piezas a Robert Morris. 
En  1981,  Serra  interviene  en  el  espacio público  con  la  obra Arco  Inclinado 
ubicada  en  la  Plaza  Federal  de  Nueva  York,  con  una  obra  de  mayores 
dimensiones que las realizadas hasta entonces145. 
Con  respecto  al  arte  público  Serra,  en  una  entrevista  recogida  por  Iker 







“Igual‐paralelo: Guernica‐Bengasi. Pero  si hay una obra  innovadora que  involucre 
de una  forma  totalmente directa y  activa  al  espectador  es La Materia  del  tiempo 
(1994‐1997)  compuesta por  siete piezas más  la pieza” Serpiente”. La  instalación 
está situada en una sala del Museo Guggenheim  (Bilbao). Todo el conjunto está 
ejecutado en acero, material por el cual el artista muestra una clara predilección 
desde  que  asistió  a  la  botadura de un  barco  siendo un  niño  o  en  su  época de 
estudiante cuando trabajó en una planta de procesamiento.  




145   La pieza generó, una gran polémica  entre  los  trabajadores de  los  edificios de  la zona, que  se 
quejaban de no poder atravesar directamente dicha plaza, lo que obligaba a rodearla y caminar más. 
En 1989,  se desmontó y  trasladó  la escultura a un parque público, perdiendo  todo su poder y  su 
sentido. 
146 Iker Seis dedos. Richard Serra: “El mejor arte es  intrínsecamente  inútil”, Babelia, El País, (7  julio 
2017):https://elpais.com/cultura/2017/07/24/babelia/1500913660_823639.html 




de  la  arquitectura,  la  tecnología  y  la  construcción  industrial. Es  la  lógica  de  las 
torres, presas, silos, puentes, rascacielos, túneles147. 
En  esta  obra  de  Serra,  ya  no  podemos  referirnos  a  piezas  a  modo  de 
esculturas,  nos  encaminados  ya,  en  este  punto,  al  concepto  instalación.  Para 
centrar  al  lector  ofrecemos  una  breve  aproximación  para  esta  nueva 
denominación  ofrecida  por  el  escultor  y  artista  gráfico Oppenheim.  En  primer 
lugar, cabe definir la instalación como la manifestación artística que no sólo quiere ser un 
objeto,  quiere  ser  más  que  eso,  quiere  ser  una  situación148,  Dennis  Oppenheim, 
Interview, Reina Sofía, (2005).  
Ampliando  el  concepto,  Juan  Ignacio  Vidarte,  director  del  Museo 
Guggenheim la define y completa de la siguiente manera: 
Con  la  instalación,  casi  siempre  creaciones  de  grandes  dimensiones,  los  artistas 




150que  se modifica  cambiando de  color  con  el paso del  tiempo  lo  que nos hace 
plantearnos ya una de las cuestiones que apuntábamos al comienzo de esta tesis, 
la obra cambiará  la  tonalidad con el  transcurso del  tiempo y de  las condiciones 
climáticas,  por  lo  tanto  ¿es  la misma  obra?.  A  la  intemperie  el  color  de  este 




de  marzo–17  de  octubre,  1999,  pág.  59.  https://www.guggenheim‐bilbao.eus/guia‐
educadores/materiales/ 
148 //www.ellitoral.com/index.php/diarios/2011/08/09/escenariosysociedad/SOCI‐04.html 
149    EFE.  “La  instalación  como  concepto  creativo  llega  al  Guggenheim”,  El  País: 
https://elpais.com/cultura/2008/04/29/actualidad/1209420006_850215.html 
150 Acero autopatinable:  tipo de acero  (aleación de hierro y pequeñas  cantidades de carbono) que 
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el proceso es más  lento que a  la  intemperie), cuando acaba el proceso de oxidación, todas 
las piezas poseen una superficie uniforme, suave y continua”151. 
El  título  de  la  instalación  se  refiere,  además  de  al  tiempo  en  el  que  el 
espectador  recorre  la  pieza,  a  la  duración  de  la  experiencia  personal  de  cada 
visitante en  la escultura. Como apreciamos en  la  imagen que  se adjunta,  con el 
paso  del  tiempo,  el  acero  se  oxidará,  proceso  natural  de  este material,  lo  que 
provocará un cambio total en la tonalidad de la pieza. La obra de Richard Serra es 
desafiante  e  innovadora.  Junto  con  artistas  Minimal  de  su  generación,  este 
escultor  ha  contribuido  a  cambiar  la  forma  de  la  creación  artística.  La  obra  se 
introduce en el espacio y el tiempo real del espectador, cuando este la recorre se 






colocar  el  sujeto  en  la percepción del movimiento de quien ve  la obra. Ése  fue  el mayor 
descubrimiento de mi vida152. 
El Museo Guggenheim ofrece al espectador y al  internauta una sección en 
su  página  llamada  Video  y  Audio,  en  la  que  encontramos  videos  tomados 
durante el proceso de realización de  la pieza en fábrica. En otra sección  llamada 
























y mi  escultura  es  la  experiencia que  les permite  encontrarse,  estupendo. Quisiera 
que esta instalación fuera un espacio público, abierto donde cualquiera pueda venir, 
sobre  todo  los  jóvenes. Pero  a menos  que  la  obra  sea  innovadora, nada  cambiará. 
Hace falta que lo sea, formalmente innovadora para que transforme las percepciones, 
las emociones y la experiencia154. 
La  parte  de  la  obra  de  Serra más  conocida  es  la  escultura,  pero  también 
realizó una recopilación de algunos de sus trabajos cinematográficos recogidos en 
pequeñas piezas en blanco y negro, de corta duración y que muestran su relación 
con  los  materiales  utilizados  para  sus  obras  escultóricas,  por  ejemplo  Hand 
Catching Lead (1968)155. 
La  obra  de  uno  de  los  escultores  más  innovadores  de  la  vanguardia 
española, Serra, traspasó las paredes de museos y galerías para hacerse extensible 
al  espacio urbano y natural. Nos detenemos  en  este punto para demostrar una 
afirmación que  llevamos defendiendo  en  esta  investigación,  las  condiciones del 
arte  contemporáneo,  están  cambiando,  los  compartimentos‐estanco  no  tienen 
sentido,  ya  que  hay  un  continuo  ir  y  venir  en  tendencias,  movimientos, 
intervenciones  en  las  que  todo  se  mezcla,  se  complementa,  se  confunde,  se 
fusiona. Seleccionamos una obra en  la que  la  intervención activa y dinámica del 
visitante se convierte en elemento fundamental para el dialogo de  la pieza en el 
espacio,  esta  vez  abandonando  la  galería  y ubicándose  en  el  entorno natural  a 
modo de Land Art, escultura, instalación y performance cuando interactúa con el 
invitado  El  Laberinto  de  Pontevedra,  es  el  ejemplo  en  el  que  nos  basamos  para 
sustentar estas apreciaciones que ya están convertidas en evidencias.    Inspirada 
en El Laberinto de Mogan  (San Xuxo do Monte Marin, Pontevedra) ubicada en  la 




  La  materia  del  tiempo.  Cat.  expo.  Museo  Guggenheim  Bilbao,  Bilbao,  2005.: 
https://www.guggenheim‐bilbao.eus/guia‐educadores/materiales/ 
155 https://www.youtube.com/watch?v=q7SPbc_B3Wg 
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valor  natural  y  paisajístico  en  la  zona  del  río  Lérez,  que  está  declarada  como 
Lugar de Importancia Comunitaria (LIC), incluida dentro de la Red Natura 2000. 
Morris, que encuentra en  las  imágenes o en  las construcciones de  la naturaleza y, 
por supuesto, en los laberintos, uno de sus recursos ideales para reflexionar en torno 
al tiempo, al pasado, a la memoria, a la experiencia perceptiva y al movimiento del 












156Xosé Antón Castro Fernández, “Robert Morris y el presente continuo en  la  imagen del  laberinto 
de  Pontevedra”. Quintana.  Revista  de  Estudos  do Departamento  de Historia  da Arte  [en  linea]  2013, 
(enero‐Diciembre). Disponible: en:<http://www.redalyc.org/articulo.oa?id=65332666008>  
















Morris  imaginó  la  posibilidad  de  la  experiencia  visual,  vertebrada  desde 
una Wiewing  Platform157(plataforma  para  ver  o mirador)  de  unos  tres metros  y 
medio de altura, situada en una diagonal, trazada a quince metros de distancia de 
la  obra,  a  fin  de  percibir  el  diseño  laberíntico  desde  la  altura,  y  la  fiel 
reproducción  reinterpretada  del milenario  petroglifo  de Mogor  con  todas  sus 
irregularidades.  Sería una plataforma de madera, minimalista  en  su  estructura, 
donde se ubicarían seis u ocho personas, según la propuesta del artista, que dio el 





paso al neón y  las  luces  luminiscentes como elemento dominante en  la obra de 
otro minimalista, Dan Flavin, que trabaja en la corriente conceptual.  
3.2.5.  La luz de Dan Flavin en el Arte Minimal 
Los primeros  trabajos estaban  realizados en  técnicas  tan distintas  como el 
collage,  la  acuarela  y  la  fotografía  de  clara  influencia  expresionista.  En  1961, 
comienza a  trabajar con bombillas y  tubos de neón en cajas que posteriormente 
colgaba, pero  los avances  en  las nuevas  tecnologías  industriales,  le permitieron 
cambiar  las  luces  incandescentes  por  fluorescentes,  creando  así  sus  obras  en 
esculturas de luz, reconvirtiendo con estas el espacio de la instalación con efectos 






Bellas Artes  y Bienes Culturales del Ministerio de Cultura,  en  2007  y  2009,  el Ayuntamiento de 
Pontevedra,  se  inhibió  de  la  construcción  de  la misma,  sin  aportar  ningún  tipo  de  explicación. 
http://www.usc.es/revistas/index.php/quintana/article/view/1268/2355 
158 Ibid., p.154. 





“1+(1+1)  +(1+1+1)  una  forma muy  simple  de  contar  hasta  el  infinito  ininterrumpida 
arbitrariamente en el número tres la cifra mínima necesaria para formar una serie159. 
Flavin  se  apoyó  en  un  aforismo  del  filósofo  Guillermo  de  Ockham  los 
principios no deberían ser multiplicados sin razón160 para diseñar una obra en  la que 
por primera vez se planteaba englobar el espacio completo de una sala, condición 
que  se  convirtió  en  una  constante  en  su  obra.  La  introducción  del  tubo 
fluorescente aparece por primera vez en  la obra The Diagonal of May 25 en 1963, 
cuya  disposición  se  presenta  en  diagonal  y  que  recuerdan  los  ready‐  made  de 
Duchamp. Sobre su diagonal escribió: 
No dejaba mucho espacio al saber hacer artístico. Más que un hacer, para él el arte 
era  un  pensar,  y  así  lo  manifestó  explícitamente: Me  gusta  más  el  arte  como 
pensamiento que como trabajo. Lo he afirmado siempre. (…) Es una proclamación: 
el arte es pensar161. 





160 Flavin se  interesó en Ockham por  la  literalidad de su pensamiento, que defendía que  las  ideas 
universales  son  abstractas  y  que  la  realidad  sólo  se  da  en  los  casos  individuales. 
http://www.spainisculture.es/obras_de_excelencia/museo_nacional_centro_de_arte_reina_sofia/the_
nominal_three_to_william_of_ockham_el_tres_nominal.html 
161  José  Jiménez  “Dan  Flavin,  la  luz,  el  pensamiento,  el  espacio”,  El  cultural,  (julio 
2006):https://www.elcultural.com/revista/arte/Dan‐Flavin‐la‐luz‐el‐pensamiento‐el‐espacio/18474 





A  partir  de  este momento,  su  trabajo  empieza  a  ser más  complejo  y  de 
mayores dimensiones. La organización Dia Art Fundation, destinada al  apoyo y 
difusión de proyectos de arte financió la obra de Dan Flavin y apoyó sus trabajos 
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Una  de  sus  obras  más  destacadas  fue  la  realizada  para  iluminar  el 
Guggenheim Museum construcción de Frank Lloyd Wright. Flavin lo iluminó para 
conmemorar su reapertura en 1992. En sus trabajos se posicionan dos elementos 
como  fundamentales,  la  luz  y  el  color,  elementos  puramente  situados  en  la 
tradición artística a lo largo de la historia, y que podríamos afirmar que han sido 
adaptados a los tiempos.  




pintura  y  la  escultura,  “a  las  acciones  de  luz  eléctrica  que  definen  el  espacio, 
pretenden actuar como “estructuras mentales simples”. Propuestas, en definitiva, 
que  revitalizan  el  carácter mental y  espiritual del  arte  en  la  época histórica del 
dominio global de la tecnología, precisamente a través de ella163.  
Como señala Richard Kalina, Flavin se diferencia de casi todos los minimalistas 







163 Marisa  Carrero,  blog  Elena  Cué,  (22  de  noviembre  de  2014).  Dan  Flavin:  “Biografía,  obras, 
exposiciones”:  http://www.alejandradeargos.com/index.php/es/completas/32‐artistas/367‐dan‐
flavin‐biografia‐obras‐exposiciones 
164  Jorge  López  Anaya”  La  luz  como  fuente  de  revelaciones”  Diario  La  Nación,  (julio,  2017) 
201http://www.proa.org/exhibiciones/pasadas/flavin/critica.html 























































Podemos  establecer  como padre del arte  contemporáneo al artista  francés 
Marcel Duchamp (1887‐1968), ya que supuso una auténtica revolución en las artes 
plásticas  y  visuales  por  romper  con  el  convencionalismo  de  su  época. 
Considerado  como  artista  neodadaista,  junto  a  John  Cage,  son  las  primeras 
figuras que se manifiestan en contra de la hegemonía del expresionismo abstracto 
y de la Escuela de Nueva York.  Abandonó la pintura por considerar que ésta era 
algo únicamente  retiniano, nada  intelectual,  que  exclusivamente  se preocupaba 
por  la percepción óptica. En una de sus grandes obras  inacabadas El gran vidrio 
1913, comienza a trabajar con materiales sin vinculación al mundo de  la pintura 
como  fueron  el  vidrio,  los  grafismos,  el metal  y  sin  procedimientos  ligados  al 
taller del pintor. Originariamente optó por un cubismo intelectual, por el contacto 
que mantuvo con Picasso y Braque, pero Duchamp nunca se   vinculó a ningún 













intervención,  elevándolos de  esta manera  a  categoría de «obra de  arte», porque  según  él, «arte  es  lo que  se 
denomina  arte» y por  lo  tanto,  lo puede  ser  cualquier  cosa. Su  legado más grande  sería  el habernos hecho 
entender  que  una  experiencia  artística  no  basta  con  estimularnos  visualmente  pues  esta  debe  también 
estimular,  provocar  nuestro  pensamiento.  http://www.idarterecicla.com/el‐ready‐made‐de‐marcel‐
duchamp/ 









de  las  obras  participantes  era  Desnudo  Bajando  una  escalera  nº2,  obra  de  1912, 
rechazada por El Salón de los Independientes167, en la que Duchamp coquetea con el 
movimiento,  con  la multiplicación  de  puntos  de  vista,  sugiriendo  que  la  obra 
cambia, superponiendo y repitiendo planos en vez de la descomposición de estos 
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Entre  las obras más  comentadas del  artista  se  encuentra La Fuente  (1917), 
obra que levantó gran expectación entre el público de la época. Hay quien vio en 
esta pieza un útero materno, una denuncia a  la  situación política de  la época e 
incluso  una  versión  de  La  lluvia  dorada  de  Dánae  en  su  afán  de  buscar 







los  he  llamado  “ready  –made”.  Tú  conoces  suficientemente  a  los  ingleses  para 
comprender  el  sentido  de  “ya  terminado”  que  yo  le  atribuyo  a  estos  objetos. Los 
firmo y  les pongo una  inscripción en  inglés. Te voy a poner algunos ejemplos: he 
comprado una gran pala para la nieve en la que he escrito “In advance of the Broken 
Arm”  (en  previsión  de  un  brazo  partido…). No  intentes  interpretar  esto  en  un 
sentido romántico, impresionista o cubista; no tiene nada que ver. Otro ready‐made 
se llama “urgencia a favor de dos veces”(…) Todo este rollo tiene una razón: vete a 
buscar  el  escurridor. Voy  a  hacer  un  ready‐made  a  distancia.  En  el  interior  del 
círculo de la base le escribirás la leyenda que te pongo al final, con pequeñas letras 
pintadas de blanco plateado con un pincel, y  lo  firmarás Marcel Duchamp con  el 
mismo tipo de letra170.  
A Duchamp no le interesa la estética en absoluto, estas obras ya empiezan a 
transmitir  ideas  siendo,  sin  duda,  un  “Fuck  You”  (vete  a  la  mierda)  a  lo 
academicista  a  ese  arte  rancio  y  a  la  comunidad  artística  internacional.  Sin 
                                                     
169 La  cita  corresponde  a  la  primera de  las  cartas  que  recoge  este  volumen,  fechada  en  1916,  en 
donde Duchamp le escribe a su hermana Suzanne indicándole diversas cuestiones de orden práctico 
relativas  a  su  taller de París, donde dejó  un  portabotellas  y  una  rueda de  bicicleta. Así  y  como 
ocurre  en  toda  correspondencia privada hecha pública,  el  lector presencia  casi  insitu,  a modo de 
interlocutor privilegiado, cómo es el presente de Duchamp mientras está dando  forma a una  idea 
que, ahora sabemos, revolucionaría el arte y el debate artístico posterior, y que ocuparía un  lugar 
esencial  en  la  teoría  artística  del  propio  Duchamp  sobre  la  interpretación  de  la  obra  de  arte. 
DUCHAMP: Carta a  su hermana Suzanne Duchamp. En MINK,  J: Duchamp.  (Colonia:  ediciones 
Taschen, 2002), 57 http://masdearte.com/cartas‐sobre‐el‐arte‐1916‐1956/ 
170  Marcel Duchamp, Cartas sobre el arte 1916‐1956. (Barcelona: Ediciones Elba, 2010), p.57 




se  denominó  Arte  Conceptual,  una  propuesta  artística  que  lo  que  buscaba 
precisamente  era  contradecir  el  concepto  y  la  idea    tradicional del  arte  y  cuya 






















ready‐made  nunca me  vino  dictada  por  ningún  deleite  estético.  Esta  elección  se 
basaba  en  una  reacción  de  indiferencia  visual,  adecuada  simultáneamente  a  una 
ausencia total de buen o mal gusto... de hecho una anestesia completa173.    
En  sus  ready‐made, Duchamp  introdujo  en  la  galería  objetos  que  no  eran 
considerados arte cuando estaban fuera de ella, para probar dialécticamente que, 
es de hecho la galería, la que da al objeto su valor y significado. En vez de reducir 
los  objetos  de  galería  al  nivel  común  del  objeto  cotidiano,  este  gesto  irónico 
extendía  simplemente  el  alcance  del  territorio  de  exposición  de  la  galería. 
Introduciendo el objeto “no‐arte” en  la galería, Duchamp deseaba tanto situar  la 
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como  excluir  otros  en  aparente  contradicción. Esencialmente, Duchamp  intentó 
cuestionar la función aristocrática del arte y de la galería de arte como institución.  
Como  este  cuestionamiento  se  planteó  solamente  a  un  nivel  abstracto 
lógico, su misma crítica fue  inmediatamente re‐integrada al sistema  institucional 
de  la galería o del arte del museo convirtiéndose en un  tipo de arte “idea”. Un 
problema  adicional  con  el  análisis  de  Duchamp  es  la  resolución  de  la 






El  propio  artista  francés,  quien  en  1913  había  abandonado  la  pintura, 


























sus  aspectos  sensibles  o  formales,  que  ya no  tienen  la más mínima  relevancia,  el 











178  Simón  Marchán  Fiz,  Del  Arte  Objetual  al  Arte  de  Concepto  –  Epílogo  sobre  la  Sensibilidad  
Postmoderna”(Madrid: Ediciones Akal,1994), p. 249 
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es solo un  resto documental, ya que  la verdadera obra de arte es  la experiencia 
misma, la idea, el concepto que subyace al objeto. Lo conceptual es sobre todo una 
actitud de  la que parte  el  emisor y que  se pide al  receptor:  en  función de  si  la 
comparte habrá obra o no179. 
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La  reflexión  principal  de  Manzoni  es  sobre  la  figura  del  artista  como 




Cuando  una  persona  ingería  los  huevos,  pasaba  a  ser  automáticamente 
artista y arte y cuando defecaba, las heces también eran obras de arte, reclamaba 





Manzoni,  envasó  en  1961  sus  propias  heces  en  latas,  concretamente  90 





















Otro  elemento  a  resaltar  de  esta  tendencia  es  que  requiere  una  mayor 
implicación del espectador, no solo en la forma de percibirlo, sino con su acción y 
participación.  Las  artes  plásticas,  mediante  el arte  del  concepto dan  un  giro 
importante abandonando las poéticas de índole romántico‐idealistas.  
A partir de este momento inciden, sobre todo: 
La  tendencia  sintáctico‐formal  por  una  parte,  la  semántica‐pragmática  por  otra, 

















última  filosofía  del  lenguaje  de  Ludwig  Wittgenstein,  el  positivismo  lógico  el 
estructuralismo  francés   y  los estudios de semiótica   de Roland Barthes,  formando 
un cóctel para el desarrollo de nuevas formas artísticas184. 
Atendiendo a las características del arte de la época, Hegel anuncia: 
El  arte,  no  suministra  ya,  a  nuestras  necesidades  habituales,  la  satisfacción  que 
otros pueblos han  buscado y  encontrado. Nuestras necesidades  e  intereses  se han 
desplazado a la esfera de la representación y, para satisfacerlos, debemos recurrir a 
la  reflexión,  a  los  pensamientos,  a  las  abstracciones  y  a  las  representaciones 
abstractas y generales. El arte mismo, tal y como es en nuestros días, está destinado 
a ser un objeto de pensamiento185.  
Vásquez Rocca,  (2013)  refiriéndose  al  arte  conceptual  expone  la  siguiente 
aclaración: 
Es así como  el arte  ‘conceptual’  enfatiza  la  eliminación del objeto artístico  en  sus 
modalidades tradicionales. De lo que se trata, por encima de un antiobjetualismo a 
ultranza  e  indiscriminado,  es,  como  he  señalado,  de  desplazar  el  énfasis  sobre  el 
objeto  a  favor  de  la  concepción  y  del  proyecto,  de  la  conducta  perceptiva, 
imaginativa  o  creativa  del  receptor.  Incluso  en  los  casos más  extremos no  puede 
darse  una  desmaterialización  completa,  pues  las  palabras  escritas  o  en 
su oralidad son también “objetos” –y no primariamente culturales– sino perceptivos 
a los que se les atribuye una significación. Es así como en la dimensión perceptiva 
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imagen puede  ser  reducida a una  fórmula, signos,  relaciones, vectores, etc. Existe 








Los  objetos  tradicionales  quedan  sustituidos,  anulados,  se  instauran  los  procesos 
artísticos,  procesos  comunicativos  de  valor multifuncional,  el  espectador  ya    no 
contempla  lo  que  la  obra  le  ofrece  sino  que  protagoniza  operaciones  activas.  Los 






Uno  de  los  máximos  representantes  es  el  artista  americano  Sol  Lewitt 
considerado  como  el  que mejor define  este movimiento por  la  sobrevaloración 








Cage  y  Fluxus”.  Nómadas.  Revista  Crítica  de  Ciencias  Sociales  y  Jurídicas 
UCM.(http://revistas.ucm.es/index.php/NOMA/article/view/42567 
187 Josep Fransec Rafols, Historia del arte (Cataluya: Editorial Optima,2000), p.584 




a  Sol  Lewitt”  que  el  movimiento  conceptual  y  el  minimal  están  claramente 
influenciados por este artista y expone:  
Trabaja más que con esculturas con estructuras, de una poderosa presencia física y 
un marcado  y  contundente  poder  geométrico,  a  partir  de  1965  aproximadamente 
trabaja una  ʺgeometría primariaʺ  que  se  apoya  en    figuras    elementales,  como  el 
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Estas  instalaciones  integradas  en  espacios  abiertos  y  en  fusión  con  la 
naturaleza, presentan una  evolución  en  su  obra desde  sus  formas  coloridas de 




Sol  Lewitt  con  sus  escritos  Sentences  on  Conceptual  Art  y  Paragraphs  on 
Conceptual Art, indispensables para entender el arte del momento, en 1967 declara 
que  las  ideas  pueden  ser  obras  de  arte.  Ellas  se  encaminan  y  mueren  por  su 










189  Javier  Hontoria.”  Sol  Lewitt”,  El  Cultural  (13  septiembre  2000). 
https://www.elcultural.com/revista/arte/Sol‐Lewitt/2004 




















Botín.  https://www.elcultural.com/revista/arte/Sol‐Lewitt/2004.  Sol  Le  Wwitt  es  un  artista 
fundamental en la consolidación del arte minimalista y conceptual que plantea una reconsideración 
de los procesos de creación artística. Separar el concepto del proceso supuso una revisión del hecho 
artístico  como  totalidad;  su  pensamiento  y  su  obra  han  ejercido  una  influencia  enorme  en  este 
ámbito y continúan  inspirando a muchos  jóvenes artistas y pensadores. Los escritos de Le Wwitt 
sobre  el  arte  conceptual  hicieron  de  él  uno  de  los  defensores más  destacados  de  aquella  nueva 
aproximación a la creación artística. 






desarrolla  un  modelo  basado  en  la  señal  de  que  el  arte  debía  cuestionar 
continuamente su propia  intención.   Sus  ideas se recogen   en un ensayo de  tres 
partes titulado El arte después de la filosofía 192(1969), en donde Kosuth defiende que 
era  necesario  abandonar  los  medios  tradicionales  para  continuar  este  auto 





The  First  investigations,  iniciada  en  1966,  consistente  en  una  serie  de  reproducciones  fotostáticas  de 
definiciones de diccionario de palabras tales como arte, idea, significado, realidad, cosa, nada, color, conceptos 












One  and Three Chairs (Una y  tres  sillas)  se  considera una de  las primeras  obras 
conceptuales  que  el  artista  concibió,  siguiendo  un  criterio  que  él mismo  calificó 
como «antiformalista» y que, con un sentido tautológico, se aproxima a una misma 
reflexión  desde  tres  perspectivas  diversas:  mediante  el  objeto  (la  silla),  su 
representación o índice (la fotografía de la misma silla), y dos elementos lingüísticos 





un  ejemplo  de  formalismo,  basándose  en  la  definición  de  formalismo  de Clement 
Greenberg: aquello que  remite  en  exclusiva al arte, al hecho de que una obra  solo 
habla de  la obra misma. Esta autodefinición de  la obra de arte  es para Millet, «la 













194  Carmen  Fernández  Aparicio.  “One  and  Three  Chairs  (Una  y  tres  sillas)” 
(2000),http://www.museoreinasofia.es/coleccion/obra/one‐and‐three‐chairs‐tres‐sillas 
195 Véase: https://www.youtube.com/watch?v=BiEqD3qOMfA 







Dependiendo  del  comentario  social,  político  que  desprendan,  de  la 
insistencia  en  el  lenguaje,  del  uso  de  los materiales,  el  cuerpo  o  la  naturaleza 
dentro de este arte encontramos líneas de trabajo muy diferentes: Body‐ Art, Land 


























































que  trabaja  el  artista  sin olvidar  la  estrecha vinculación que guarda  con  el  arte 
minimal  y  la  pérdida  de  pedestales  y  peanas.      Atendiendo  a  Rasquejo( 
2013):Aunque conviene no olvidar que algunos autores entienden que el Land Art no es ni 




corriente  artística  que  busca  la  desmaterialización  del  objeto,  del  espacio 
museográfico o la galería, siendo Robert Morris uno de los pioneros. El arte sale a 
la  calle, a  la vida misma, a  lugares  inéditos o praderas desoladas. El  espacio  exterior  se 
vuelve  el  soporte de  la obra,  la  cual  es  transformada por  el pensamiento y  la acción del 
artista198. 
Dentro  del  arte  conceptual  y  del  movimiento  o  tendencia  minimal, 
encontramos esta línea de trabajo denominada Land Art. 1968 se establece como 
fecha  de  presentación  formal,  con  la  exposición Earthworks en  la  Candace Dwan 
                                                     
197   Tania Rasquejo,  “El  land  art  trabaja  con  la visibilidad de  los procesos dinámicos que no  son 
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factor  tiempo, a  los agentes climáticos y a  la caducidad y/o desaparición de  los 
materiales,  no  hay  vuelta  atrás.  Cuando  desaparezcan  los  referentes  de  esas  piezas 
                                                     
199 Extraída de: http://fahrenheitmagazine.com/arte/land‐art‐el‐arte‐en‐tierra/ 






Este  artista  presenta  su  obra  como  un  trabajo más  que  como  una  pieza 
artística, se trata de intervenir en vez de hacer obras de arte. 
James Turrell declara al comenzar su web, Mi  trabajo es más sobre  tu visión 













artistas,  desde  el  principio. Sabes,  si  entras  en  las  grandes  catedrales  hechas  por 
arquitectos  y  a  través  de  la  luz  de  los  artesanos,  has  creado  una  sensación  de 
asombro  que  a menudo  es mayor  que  lo  que  sienten  las  personas  cuando  leen,  o 
cualquier tipo de retórica del sacerdocio. Esto es algo que puede ser muy poderoso, 
en un sentido visual. Y así, los artistas siempre han estado involucrados en esto, no 
es  algo nuevo. Y  creo  que,  a veces,  es más  fácil para  las personas  acercarse  a  esa 
parte de lo espiritual a través de la religión visual que a través de la organizada, y 
quizás  eso  sea  cierto  hoy  en  día. Pero  también  quiero  decir  que  los  sentidos  y  la 




210 | C E C I L I A  MAT EO   S ÁNCH E Z  
 
 

















Una  de  sus  intervenciones  más  conocida  está  situada  en  el  Gran  Lago 
Salado del desierto de Utah, nos referimos a  la Espiral Jetty (1970) es un ejemplo 
magistral de la representación del espacio‐tiempo laberíntico.  
Para  ello  el  autor    alquiló  durante  20  años  un  terreno  de  200  metros 
cuadrados  y  fue  financiado por Virginia Dwan203.A  continuación  ofrecemos un 
extracto de entrevista con Virginia Dwan por Sara Sinclair, 2014. 
Estaba con Robert Bob Smithson y Nancy Holt y nos dirigíamos a Yucatán 











New  York  (1965‐71),  una  galería  de  arte  contemporáneo  estrechamente  identificada  con  el 
minimalismo, el arte conceptual y los movimientos de tierra 
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y  estaba  tratando  de  tomar notas  en una  bolsa  de  papel  y Nancy  estaba  sentada 
escuchando  todo  esto. En un momento, vieron un árbol de  fecha, un  tocón de un 
árbol de  fecha, en  la playa de Bob Rauschenberg, caminaron,  lo consiguieron y  lo 
nadaron  hasta  su  propiedad. Eran  como  focas  en  el  agua,  en  el  océano,  con  este 
tronco,  que  luego  tiraron  a  la  orilla  y  plantaron  boca  abajo  en  la  arena.  Hice 
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La  mente  de  uno  y  la  tierra  están  en  un  estado  de  erosión  constante;  los  ríos 
mentales desgastan riberas abstractas; las ondas cerebrales socavan acantilados de 









205    Robert  Smithson,  “A  Sedimentation...,  The  Writings,  p.  100.  Puede  encontrase  traducción 
española  en: Robert  Smithson.  El Paisaje Entrópico. Una  retrospectiva  1960‐  1973,  (Valencia:  IVAM 
Centre Julio González, 1993), pp.125‐132. 














El crítico  de  arte  de The  Times,  Christopher  Knight,  dijo  de  Levitated:  
Mass is a good sculpture if not a great one206. 
Describiendo la dicotomía de un paisaje desértico dividido en la metrópoli 
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conceptos  tradicionales  de  la  escultura. Yo  la  leo  como  una  serie  de  oposiciones 
viscerales:  peso  y  ligereza, masa  y  vacío,  arriba  y  abajo,  orgánico  y  hecho  por  el 
hombre, naturaleza y cultura. Cada uno lo lee como quiere. Esta creación es mejor 
que las creadas en civilizaciones antiguas, porque no es una expresión del poder de 
dioses  o  reyes,  sino  de  la  gente,  del  visitante  de un museo. Es un monumento  a 
nuestras aspiraciones como gente207. 
Pray208 dice  esta roca gigante aprovechó su infancia. ʺAlgo que realmente impactó 
conmigo  fue  cómo  la  geología  lleva  una  eternidad,  que  es  exactamente  lo  contrario  de 
nuestra cultura de Instagram209. 
Doble Negativo (1969‐1970) es otra intervención de Michel Heizer realizada al 
noroeste  de Overton,  que  consiste  en  un movimiento  de  tierra  cortado  en  dos 
trincheras en el borde oriental de la Mesa Mormona. 
Aunque es una obra de arte notable, no es esencialmente más que una gran zanja (e 









208 Doug Pray es el director del documental Levitated Mass, que narra  la  instalación de  la roca del 
mismo  nombre,  una  obra de  arte de Michael Heizer,  en  el Museo de Arte del Condado de Los 
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paraguas  azules  y  amarillos  en  California  e  Ibaraki,  al  mismo  tiempo.  La 
instalación de  la  obra  comienza  en diciembre de  1990  con  la  colocación de  las 
bases de las sombrillas, en diciembre de 1991 se colocan las telas, siendo elegidas 
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En  esta  ocasión  presentamos  otra  de  sus  intervenciones,  The  Gates  fue 
concebida en 1979 e  instalada en  febrero de 2005 en Central Park Nueva York. La 
obra de arte se componía de 7.503 puertas de vinilo de dieciséis pies de alto con 




y  los materiales  fueron  reciclados. La manera que esta obra de arte  tiene de ser 
documentada y transmitida es a través de imágenes y grabaciones, además de los 
dibujos preparatorios y de montaje que los propios artistas recogieron y que hoy 
podemos  consultar  en  formato  papel  o web  acción  que  también  les  sirve  para 
financiar el material y los gastos vinculados a sus instalaciones. 
Según la crítica e historiadora del arte Anna Maria Guasch en el arte último 





El  problema  es  que  la  “rematerialización”  de  la  obra,  su  forzada  adaptación  al 
entorno museístico,  no  funciona  tan  bien  en  ellos  como  en  otros  artistas,  y  los 






212  Anna  Maria  Guasch,  El  arte  último  del  siglo  XX.  Del  postminimalismo  a  lo  multicultural 
,(Madrid: Alianza Forma, 2000), p.79 
213    Daniel  Saldaña  Paris,  “Jeanne‐Claude  y  Christo”  Letras  Libres,  (junio  2006), 
https://www.letraslibres.com/mexico‐espana/jeanne‐claude‐y‐christo 




















Su  obra  comienza  aproximadamente  en  1960  con  una  producción  escultórica 
cercana al arte minimal. El primer  concepto que  trabaja está  relacionado  con el 
uso  de materiales metálicos,  pero  unos  años más  tarde,  cambia  radicalmente 
cuando decide explorar el paisaje como parte de la obra o como obra en sí.  Este 
genial  artista  trabaja  en  los  grandes  desiertos  de  Norteamérica,  que  son  la 









de Relámpagos. En medio de  la  nada, durante  las  largas  y  frecuentes  tormentas 
eléctricas estos posters atraen a  los rayos como si  fuesen un poderoso y potente 
imán. El artista recomienda visitas de amplia extensión a esta instalación para que 
el  espectador  pueda  conocer  a  fondo  las  transformaciones  que  la  naturaleza 
experimenta. 
El manifiesto publicado por Walter de Maria  en mayo de 1960 llevaba por 












se  puede  recorrer  y  perderse  entre  las  perspectivas  y  las  sombras  proyectadas 
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Diez millas que  fueron  fotografiadas  cada media milla y que  a posteriori 
editó como una secuencia continuada. 
Long  camina  solo  durante  días  o  semanas  por  y  en  la  naturaleza,  recorriendo 
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desiertos,  ríos  o  paisajes  nevados.  De  esta  manera  se  relaciona  con  el  entorno 
natural a través del esfuerzo físico, lo que usa como método para medir el tiempo y 
el  espacio  y  crear  obras  sobre  sus  experiencias.  En  el  curso  de  estas  caminatas 
interactúa  con  el  paisaje  y  como  testimonio  de  su  presencia  in  situ  quedan  sus 




texto,  en  las  que  las medidas de  tiempo y distancia y  los nombres de  los  lugares 
poseen una carga poética219. 
Para  Fernando  Francés,  director  del  Centro  de  Arte  Contemporáneo  de 
Málaga:  
Entre  las  muchas  relaciones  que  definen  la  condición  humana,  el  vínculo  del 
individuo con su entorno es fundamental. Una forma sencilla de relacionarnos con 
el  mundo  que  nos  rodea,  en  concreto  con  la  naturaleza,  consiste  en  caminar, 





219    Hoja  de  sala  del  Centro  de  Arte  Contemporáneo  de  Málaga.  disponible  en. 
http://www.cacmalaga.eu/images_wordpress/pdf/HojadesalaRL.pdf 
220 El arte de Richard Long trata precisamente de esto, de caminar, de caminar en la naturaleza, pero 
como  una  forma  de  arte  que  le  permite  articular  ideas  sobre  el  tiempo  y  el  espacio,  el  espacio 
entendido  como distancia. Su  trabajo  conecta  con  los vestigios más  antiguos de  la  relación de  la 
humanidad  con  la  naturaleza,  evocando  un  tiempo  en  el  que  la  relación  con  la  tierra  era más 
espiritual.  Más  cercana  a  la  actitud  de  los  animistas  africanos”. 
http://cacmalaga.eu/2016/05/13/richard‐long‐3/ 
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Me gusta  la simplicidad de caminar,  la simplicidad de  las piedras. Me gustan  los   




Richard Long en  la entrevista anteriormente  indicada con Castro  Jorquera 

















La obra más  célebre de Richard Long  (Bristol, 1945) ya no  existe. Tenía 22 años 
cuando  caminó  sobre  sus  pasos  repetidas  veces en  una  pradera  de 
Wiltshire, aplastando  la hierba hasta  formar un perfecto  sendero  rectilíneo. Luego 
tomó una fotografía del paisaje y se fue. Sin testigos ni público. Aquella acción y su 
testimonio constituyen “A  line made by walking “(1967), una obra que  la Tate 
Britain  adquirió  en  1976  y  que  la  crítica  considera un  hito  del  arte  británico  de 
posguerra.  “Lo  recuerdo  como  si  fuera  ayer”,  afirma  el  artista.  “No me  interesa 
                                                     
221 Ibid. 
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crear  monumentos  permanentes,  así  que  muchas  de  mis  obras  terminan 
desapareciendo de forma natural. Eso sí, me acuerdo de todas222. 
5.1.7. La preocupación por el medio ambiente en la obra de HA Schult 
Entre  Land  Art,  Arte  Povera,  Arte  Acción‐Objeto  e  Instalación,  se 
contextualiza al artista alemán Ha Schult, reflejando como constante en su obra la 
preocupación  por  el  medio  ambiente,  criticando  la  cultura  excesivamente 
consumista e intentando concienciar a través de sus obras. 
HA  Schult escribió  en  1999  que  su  obra  “Trash  People son  imágenes  de 
nosotros mismos: Nosotros producimos basura y nos convertiremos en basura. La 
botella  de  Coca‐Cola  de  hoy  es  el  resto  arqueológico  romano  encontrado  del 
mañana,   advierte  Schult,  cuya  obra,  por  la  ocupación  que  hace  del  espacio 
urbano  y  su mensaje  conceptual,  guarda  algún  paralelismo  con  las  propuestas 
fotográficas de Spencer Tunick 223. 
El carácter  ʹarqueológicoʹ que  impregna su última obra emparenta con  los 
conocidos Guerreros  de  Xian .Su  creación  también  guarda  paralelismos  con  la 
filosofía  del object  trouvé224,  con  las  acciones  de Joseph  Beuys, los  happening 
de Alan Kaprow o la actividad del grupo Fluxus. 
Considerado  pionero  en  Arte‐ Medioambiental,  ocupa  espacios  públicos 
con  sus  obras  por  lo  general  humanas,  realizadas  con materiales  de  desecho, 
ejércitos  de  hombres  ejecutados  con  plásticos  de  neumáticos,  partes  de 
automóviles,  trozos  de  ordenadores  etc.  que  han  viajado  por  todo  el mundo, 
desde  Egipto  a  la Gran Muralla  China. HA  Schult  anunció  que  al  finalizar  la 
exposición donará una de sus esculturas a la ciudad de Barcelona. 
                                                     
222    Carlos  Primo,”  Richard  Long,  el  último  artista  romántico”,  El  País  (marzo  2016): 
https://elpais.com/elpais/2016/03/18/icon/1458294092_537417.html 

















Por  las dimensiones con  las que  trabajan  los artistas del movimiento Land 
Art, las obras ofrecen una visión real sólo contempladas desde el aire. Es un arte 
realizado en  sintonía  con el espacio natural.  Intenta  conectar el arte a  la vida y 
como  el  resto  de movimientos  de  los  años  60  sale  del  circuito  de  las  galerías, 
museos y espacios destinados al arte para atentar contra  lo establecido una vez 
más. Ciertas obras nos remiten a intervenciones naturales realizadas en el pasado. 
Jim  Reindeer  trabaja  en Alliance Nebraska  en  1987  con  una  obra  dedicada  al 
solsticio de verano. Usando como materia prima  restos de esqueletos de coches 


























Art es  la  libertad, expresa el artista, como  forma de rebelión… es una  forma de  fastidiar 
todos los sistemas226. 








Esta  obra  nos  remite  a  la  intervención  de Diego  López  en  el Cabezo  de 
Torres Murcia. 
El  apodado  como  “el profeta”, pintó de  azul  la montaña,  acto por  el que 
tuvo  que  abandonar  el pueblo  y  refugiarse  en Canarias. En  2008,  regresó para 
pintar la montaña de blanco.  
Paula Gonzálvez,  presenta  para  La  opinión  un  artículo  titulado  “Adiós  al 












228    Paula  Gonzálvez  “Adiós  al  profeta  de  la  montaña  azul”.  La  opinión.(  Mayo  2017): 
https://www.laopiniondemurcia.es/comunidad/2017/05/07/adios‐profeta‐montana‐azul/827084.html 













solo  en  la  nieve,  caminando,  siendo  similar  su  trabajo  al  de  Richard  Long  en 
cuanto  a  su  caminar  como  expresión  artística. Veíamos  que  realizó  su primera 
caminata con  la  intención de que una  línea marcada por el andar en el pasto se 
convirtiera en una obra de arte, A Line Made by Walking. Beck trabaja con nieve, en 
buenas  condiciones  meteorológicas  y  ausencia  de  viento.  El  lugar  elegido  es 
Archs a 2500 metros de altitud en el  lago Marlu. Sin usar ordenadores ni GPS, 
dibuja sus obras caminando. 
Declara que  constantemente  le preguntan  cómo  se  siente  cuando  la nieve 
borra  sus  dibujos,  a  lo  que  responde,    no  preocuparle  ya  que  las  fotografía  
inmediatamente empiezan otro proceso229. 





Es una carrera contra el  tiempo. No solo por el  frío, sino  también por sus 












mar.  Andrés  Amador,  trabaja  cuando  la  marea  está  baja,  en  espacios  lisos, 
grandes y con  la arena como  lienzo. Para  la realización de sus obras solo utiliza 
un rastrillo con el que va dibujando las grandes superficies de arena. Desde 2004 





La  fugacidad  de  sus  cuadros  de  arena  es  constante  en  sus  proyectos 
artísticos, que unen arte y naturaleza. La única constante de esta existencia es  la 
fugacidad. Al final, nuestras vidas son las experiencias que hemos tenido, no las 
cosas que hemos poseído, explica Amador  cuando  le preguntan  cómo  se  siente 
cuando las olas borran sus cuadros de arena. Me gusta de verdad esta metáfora, 
me anima y me empuja232. 
 La  gran  mayoría  de  nosotros  verá  el  arte  solo  en  fotografías  o  videos 










terminarán  por  desaparecer  y  un  día  será  olvidado  y  esa  idea  puede  resultar 
aterradora. Por eso continuamente intentamos anclarnos en nuestras vidas, pero es 













la  siguiente  marea,  lo  borrará,  igual  que  pasa  la  vida.  El  Land  Art  es  una 
experiencia única, de creación y de energía, permanente o efímeras, sólidas como la 




receptora de  este movimiento. Llega  aproximadamente  comenzando  los  70 por 





manual historiográfico,  suma de  itinerarios que  sitúa a  los principales  representantes 
del Land Art patrio y  los diferentes campos en  los que volcaron sus energías  (escultura, 
fotografía, vídeo235. 
El recorrido (1970‐2010) comienza con el colectivo Grupo de Treball y pone 
en  valor  el  papel  novedoso  con  Fina Miralles,  Angels  Ribé  y  Francesc  Abad. 
Avanza  con  José  María  Yturralde,  Perejaume,  Nacho  Criado.  Sus  andaduras 




235    Jose  Maria  Robles,“40  años  de  Land  Art  en  España”  El  Mundo  (7  de  julio  2012): 
https://www.elmundo.es/elmundo/2012/07/04/cultura/1341412051.html 
236  Oscar Luis Pérez Ocaña, Land Art En España.(Málaga: Ediciones Rubeo, 2011) p.36 
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Nacido  en  San  Sebastián  (Guipúzcoa),  1924,  el  arquitecto  del  vacío,  nos 
interesa por las intervenciones que realizó en el paisaje español. 
Estableció  su  residencia  en  Hernani  tras  su  regreso  de  Francia,  donde 
residió  concretamente  dos  años  de  1948  a  1950  y  donde  efectuó  sus  primeras 
esculturas en yeso impresionado por las esculturas clásicas del Museo Louvre.  




espacios expositivos, muy en  la  línea con sus colegas europeos,  integrándose en 
calles, espacios naturales y en contacto directo con el espectador. Su formación es 
totalmente  autodidacta  y  se  posiciona  en  contra  de  artistas  que  se  forman  en 
galerías  y  academias.  A  partir  de  1951  comienza  el  abandono  de  su  etapa 
figurativa para dar un giro hacia la abstracción. 







concluyendo  sus  particularidades  en  los  años  80  con  la  característica  de  la 
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La  obra  El  peine  del  viento  está  situada  en  la  Bahía  de  la Concha,  en  San 
Sebastián. Presenta una fusión entre  la escultura  integrada en  la naturaleza y en 
armonía con la materia y el espacio. La relación entre la gravedad y el peso es un 
tema  que  continuará  presente  en  sus  trabajos  de  granito  y  otros  materiales. 











comentado,  desde  siempre  han  pertenecido  al  terreno  del  arquitecto,  pero  los 




El diálogo  limpio y neto que  se produce  entre  la materia y  el  espacio,  la 
maravilla de este diálogo en el límite, creo que, en una parte importante, se debe a 
que el espacio, o es una materia muy rápida, o bien la materia es un espacio muy 
lento.  ¿No  será  el  límite  una  frontera,  no  sólo  entre  densidades,  sino  también  entre 
velocidades?240 . 




238 Kosme de Borañano, Elogio  del  hierro  (Valencia:  IVAM,  Institut Valencià d’Art Modern,  1998), 
pp.26‐27. 
239 https://culturacientifica.com/2016/10/28/peine‐del‐viento‐chillida‐materia‐forma‐lugar/ 
240Ina  Busch,  “Eduardo  Chillida,  arquitecto  del  vacío.  Sobre  la  síntesis  entre  arquitectura  y 
escultura”. En: Chillida 1948‐1998. Madrid: Museo Nacional Centro de Arte Reina Sofía, 2000; 73. 




suelo  o  cuando  es  levantado;  el  peso  levantado  cambia  la  acción  del  espacio.  La 
realidad no es sólo física, es mucho más: si eliminas la parte física, puedes percibir 
cómo,  por  ejemplo,  el  espacio  está  colaborando  con  la  levitación más  que  con  la 
gravitación. En  el  hormigón,  en  concreto, me  interesaba  producir una  rebelión  a 








































este parque. Casi  exactamente once  años después de haber  sido  inaugurada,  el 




Yo hago  la mitad de  la escultura,  la otra mitad  la hace el agua, afirmó Eduardo 
Chillida al referirse a esta obra243. 
Kosme  de  Barañano  opina  sobre  Chillida    en  Art  Public  en  un  artículo 
titulado  “Arte en los nuevos espacios públicos 1983‐1987”244. 
Llegar  a  valorar  qué  significa  la  obra  plástica  de  Eduardo  Chillida  como  nuevo 
cuestionamiento  del  concepto  de  espacio,  sólo  es  posible  si  lo  hacemos  desde  una 
perspectiva histórico‐cultural más amplia. El  elemento definitivo de  lo  escultórico 
para Chillida no es un espacio considerado como volumen, sino como dinamismo, 







que  se  enamora de  sí mismo. Narciso  queda  enamorado    ante  su  propia  imagen  reflejada  en  el 
estanque de agua hasta que muere ahogado. 
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Última  de  nuestra  selección  es  Elogio  del  horizonte  (1990)  pieza  que 
representa  la  culminación  del  trabajo  en  hormigón  del  escultor.  La  imponente 
pieza,  situada  ante  el  mar  abierto  en  Gijón,  es  una  de  las  esculturas  más 
apreciadas por Chillida. Está  integrada  en  la naturaleza  y  en  ella  concluyen  la 
simbología  metafísica,  la  discusión  entre  el  espacio  y  la  materia,  la 








Viñuales  (1998)  relata que  en  la obra de Chillida  el  espectador  es  invitado  a 
intervenir en la obra porque cada punto de vista es diferente, comparando la obra con un 
caleidoscopio  que  cuando  se  gira  o  se mueve  automáticamente  crea  el movimiento  del 
individuo  y  que  genera  la  impresión  de  infinitas  figuras  imposibles  de  abarcar  en  su 
totalidad245.  Siguiendo  en  este  punto  a  Segura  (2009)  en  su  breve  comentario 
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La  fecunda  interdependencia  de  la  pieza  entre  naturaleza  y  arte,  entre  la  que 
dialogan contrarios como materia y espacio, volumen y vacío.  




clásicos griegos,  concretamente  los  tholos y a  la vez una arquitectura que hace  la 
función de una escultura. 
…  el  trabajo  sobre  el  ente  no  es  concebido  por  el  artista  donostiarra  como  una 
intervención  ajena  y  externa  de  transformación  del  ser  de  aquél,  sino  como  una 
relación basada en el diálogo y la reciprocidad. El ente, así, es entendido como una 



















noche.  Su  firme  prominencia  hace  visible  el  espacio  invisible  del  aire.  Lo 










con  el  espacio  y  con  el  tiempo,  con  el  visitante.  Se  completan  éstas  con  la 
                                                     
247 Martín Heidegger, El origen de la obra de arte, (Madrid; La Oficina, 2016), p.76 








templo  o  tholos,  es  principio  de  concreción:  el  espacio  se  determina  ahí  como  lugar 
específico248. 










Pintor  y  escultor  español  nacido  en  1930,  interviene  en  la  naturaleza, 
concretamente  en  el  Bosque  de  Oma  entre  1982  y  1998,  haciendo  convivir  y 
compenetrase  su  obra  con  la  cueva  de  Santimamiñe,  que  alberga  las  pinturas 
paleolíticas más importantes de Bizkaia, los castros prerromanos de Nabarniz y la 
ciudad  y  el  árbol  de  Guernica.  En  la  web  oficial  del  artista  encontramos  las 
temáticas trabajadas en el bosque siendo la primera de ellas: 







249  Marcial  Vidal,  ”Elogio  a  mi  jefe”  El  Mundo(  25  agosto  2002): 
https://www.elmundo.es/cronica/2002/358/1030350998.html 
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temas  como  Puntillismo  (referencia  al  Impresionismo  tardío),  Cuadrados  rojo  y 
amarillo  (homenaje  a Malevich y  al  constructivismo  ruso), Diagonales de  colores 
(recreación  del  movimiento  Minimal  partir  de  la  repetición  insistente  de  las 
diagonales),  el Círculo, La  forma  curvilínea  amarilla, El  homenaje  al Greco  y  en 
general las composiciones abstractas, estarían dentro de este apartado. Una segunda 
Las  referencias  a  la  Naturaleza  (El  Arco  Iris  de  Naiel,  El  Rayo),  al  elemento 
totémico  (Figuras  de  pájaros  y  animales)  y  al mundo  de  las  leyendas  unidas  al 
bosque  (La  mirada  de  Basajaun,  Los  ojos...)  están  plasmadas  en  elementos 
figurativos, a partir de los principios estéticos que aparecen en las formas abstractas 
del apartado anterior. De hecho, El rayo, no deja de ser una raya blanca quebrada. Y 
para  concluir    la  representación  de  las  figuras  humanas  (La  marcha  de  la 
humanidad), reflejo de la iconografía de Agustín Ibarrola, aparecen diseminadas por 






250  Conversaciones  con  Juan  Ángel  Vela  del  Campo.  Disponible  en:  
http://www.agustinibarrola.com/bosque‐de‐oma/. 
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El  Bosque  pintado,  como  ocurría  antes  de  pintarlo,  cambia  constantemente.  Las 
posibilidades  que  esto  ofrece  las  lleva  Ibarrola  al  extremo: por  ejemplo,  traza una 
sola franja, de color blanco, de 90 metros de larga, que recorre varios troncos. Desde 
esa posición inicial, la continuidad de la línea se mantiene; cuando nos movemos, la 
raya  se  quiebra,  adoptando  diferentes  imágenes,  diferentes  rupturas.  El  arte  nos 





Las intervenciones marcadas en la leyenda del plano han desaparecido total 
o parcialmente por actos vandálicos de personas intolerantes, exaltadas e incultas. 
Solo podemos verlas en las reproducciones fotográficas existentes. En marzo de 
2003, aparecía en el Diario ABC, la noticia titulada: Los proetarras atacan el 
«Bosque de Oma» y amenazan de muerte a Ibarrola”, firmada por J.S.S.252. 
En esta ocasión, los radicales, además de provocar daños en la obra, han 
dejado escrita una amenaza: Ibarrola español. ETA mátalo. En el año 2000 en el 
periódico La Vanguardia aparecía una noticia similar titulada: “Radicales atacan el 
«Bosque de Oma» y dejan pintadas amenazantes contra Ibarrola”253. 
Los actos fanáticos de esta gente, además de las amenazas, causaron 
destrozos, tala de árboles y pintadas de tipo “Gora ETA" y "ETA mátalo”, en 
referencia al escultor vasco, al que llaman también "españolista". 
 
                                                     

























Nos  interesa  de  este  artista  su  faceta  de  intervenir  en  la  naturaleza  y 
especialmente  estas  obras.  Mencionamos  al  respecto  cómo  se  mantienen 
actualmente  expuestas a  los  cambios  climáticos o  el deterioro por  el mar y nos 
referimos  a  su  intervención  Los  cubos  de  la  memoria.  A  diferencia  de  Chillida, 
Ibarrola trabaja fundamentalmente a través del color, material mucho más frágil 
que el hormigón, visto anteriormente. Para comenzar, encontramos en una página 
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la  oficial  de  turismo  de  Llanes  una  cuestión  sometida  a  votación  por  los 
navegantes ante el deterioro de su obra Los Cubos de la memoria254. 










que  el  artista  refleja  su  propia memoria,  la  del  territorio  y  la  del  arte.  Es  una 










254    Información  disponible  en:https://turismoenllanes.es/2015/05/23/el‐llanes‐de‐la‐memoria‐que‐
son‐los‐cubos‐de‐ibarrola/ 
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interpretaciones  para  el  visitante  espectador.  Una  obra  que  desprende  un 






En  el monólogo  plástico  de Agustín  Ibarrola  contra  el  poder, Kosme  de 
Barañano  (1998)  alude  a  la  trayectoria  del  artista.  En  el  mortero  de  lbarrola  se 
sedimentan  y  fraguan  diversas  tendencias:  el  expresionismo  de  Goya,  el  muralismo 















País  cultura,  (Noviembre,  2001): 
https://elpais.com/diario/2001/11/02/cultura/1004655604_850215.html 

























En  una  entrevista  para  El    PAIS  Semanal  con  Vanesa Montero  y  Javier 
Rodriguez Marcos    el  27 de  abril de  2016  titulada  “El  objetivo  afilado de  Joan 
Fontcuberta” nos informan: 
Que el artista expuso en los museos más importantes y tiene los premios de 
fotografía  más  prestigiosos  del  mundo;  sin  embargo,  predijo  que  la  idea  de 
colocar una cámara en un teléfono móvil sería un fracaso.  
J.F.  Fue  a  mitad  de  los  años  noventa.  Telefónica  encargó  un  estudio  sobre  la 
viabilidad de  incorporar cámaras en  los teléfonos. Había experiencias en EE UU y 
Japón, pero a nadie se le había ocurrido lanzarlo del todo. Pidieron varias opiniones 
y a mí me pareció una  solemne  tontería y un  suicidio  comercial. Tal vez,  lo digo 
como mínima defensa, porque a  los profesionales no se nos ocurriría usar algo así. 
Luego,  en 2000, Sharp  lanzó  en  Japón  el primer móvil  con  cámara y  quedé  fatal 
como profeta. 
¿Hace  fotos con el móvil? Como  todo el mundo. Para  tomar notas, en situaciones 
familiares  o  porque  no  llevo  a  mano  una  cámara  buena.  Aunque  los  móviles 

























258Información  TVE  a  la  carta  9  de  mayo  de  2013: 
https://www.youtube.com/watch?v=5gUwzm5kEJ0 
259  Ángeles  Barcelona.  http://angelsbarcelona.com/en/artists/joan‐fontcuberta/projects/sirens/147( 
noviembre 2017) 
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En  su  libro “La  furia de  las  imágenes” analiza  las mutaciones producidas 
por la revolución digital en algo que, según él, ya no puede llamarse fotografía, sino 





Aprovechamos  este  momento  del  discurso  para  referirnos  a  una  artista 
Land–Art  a  la  que no  se hace mucha mención  y  consideramos  que  habría  que 
vincular cuando nos referimos a esta tendencia. Una de las artistas hispanas más 
reconocidas dentro del Arte Contemporáneo  es Ana Mendieta  (1948‐1985), una 
cubana  exiliada  en  los  Estados  Unidos.  Sus  obras  se  vinculan  a movimientos 
como  el  performance,  el  Body Art  y  Land Art. Mendieta mira  atentamente  la 
sociedad que la rodea y usa su cuerpo para transmitir el rechazo y la indignación 
que siente en  lo referente al racismo,  la política,  la violencia,  la marginación y el 
exilio. Utiliza la naturaleza para mostrar la conexión entre lo humano y lo natural, 











edificio de  la nación  a  la marca de  la nación y  la modernidad  en  exhibición. Sus  libros  incluyen 





























































Si  hay  una  corriente  artística  en  la  que  por  antonomasia  el material  de 
desecho  prima  sobre  el  conjunto  de  la  obra  es  en  este movimiento  italiano  de 
posguerra denominado Arte Povera. Germano Celant acuña el término en (1967). 
El Arte Povera es un concepto amplio, referido a una nueva modalidad del arte 
objetual  y  a  punto  de  superarlo.  El  término  tuvo  un  origen  europeo,  italiano 
concretamente,  hacia  1968‐69;  se  impuso  a  través  de  la  obra  de  Celant  y  se 
consagró en la exposición del Museo Cívico de Turín en 1971. En EE. UU tuvo lugar 
la exposición Earthiuork, en la Galería Dwan, y Antiforrna, en la Gal. Gibson, ambas 
en  Nueva  York,  en  1968.  El  término  povera  viene  condicionado  por  el  uso 
frecuente de materiales humildes y pobres, generalmente no  industriales, o por 
las  escasas  informaciones  que  estas  obras  ofrecen.  Es  una  manifestación  más 
próxima  al  assemblage,263,«funk»,  ambientes  neodadaístas,  happening, 
minimalismo que al pop» objetivista264. 
Estos  creadores  povera  reaccionaron  frente  al  pop  art  de  la  sociedad  de 
consumo y al op art. Celant, explicó en la revista Art Studio: El Arte Povera fue, con 
el Body Art y el Land Art, una legítima defensa sensorial frente a una cultura histórica en 
pleno  naufragio  como  la  cultura  europea,  basada  en  la  decadencia  del  cuerpo  y  la 
naturaleza265.  
Como precursores de este movimiento destacamos a Alberto Burri y Lucio 
Fontana,  y  como  representantes:  Luciano  Fabro  (1936‐2007),  Michelangelo 
                                                     
263 Assemblage,  consiste  en unir distintos materiales y objetos de  forma que  se  consiga un  efecto 
tridimensional. Término acuñado por Jean Dubuffet en 1953. 
264  Simón Marchán Fiz,  Del arte objetual al arte del concepto (Madrid: Ediciones Akal, 1994), p.211 
265    Germano  Celant,  “Arte  Povera.  Appunti  per  una  guerriglia”,  en  Flash  Art,  nº  5,  Roma,( 
noviembre‐diciembre  de  1967),  http://conelarteenlostalones.blogspot.com/2015/03/los‐iglus‐de‐
mario‐merz‐continente‐y.html 








el  minimalismo,  mediante  la  utilización  de  materiales  que  se  modificarían, 
envejecerían  y  desaparecían  con  el  paso  del  tiempo.  Basa  su  estética  en  las 
relaciones  que  se  establecen  entre  el  objeto  y  su  configuración  y  los 
procedimientos de fabricación y manipulación, siendo  la experimentación de  los 
materiales  y  la  acción  sobre  éstos parte de  la propia  obra. El povera  se  abre  a 
















266 La documenta de Kassel  está  considerada  como una de  las  ferias de  arte  contemporáneo más 
importantes del  mundo. Desde 1955 se desarrolla cada cinco años, en Alemania. La edición número 
XIV, tuvo lugar entre el 8 de abril y el 16 de julio de 2017. 
267  Información  extraída  de  la  Hoja  de  sala  del  Museo  Reina  Sofía.  Disponible  en: 
http://www.museoreinasofia.es/sites/default/files/salas/informacion/povera_esp.pdf 
268  Rubén  Amón,  ”La  espiral  según  Mario  Merz”,  El  Cultural  sección  Arte  (Enero  2005): 
https://elcultural.com/revista/arte/La‐espiral‐segun‐Mario‐Merz/11247 









Trabajo  a  partir  de  las  emociones  que  obtengo  de  la  estructura  arquetípica  que 
cancela  el material. Entonces, una vez  que he procurado  el  objeto,  trato de  tomar 
posesión de su estructura con mis manos, disponiéndolo en varias posiciones hasta 








269  En matemáticas,  la  sucesión  o  serie  de  Fibonacci  hace  referencia  a  la  secuencia  ordenada  de 
números descrita por Leonardo de Pisa, matemático italiano del siglo XIII: 1, 1, 2, 3, 5, 8, 13, 21, 34, 
55,  89,  144,  233  En  efecto,  la  llamada  sucesión  de  Fibonacci,  también  denominada  números  de 
Fibonacci,  se obtiene  sumando  los dos previos para obtener el  siguiente. Por  lo  tanto,  la  fórmula 


















Uno de  los  artistas más  relevantes de  la  plástica  italiana  nacido  en  1933, 
fundador  del  movimiento  povera,  aunque  su  trayectoria,  como  estamos 
comprobando  en  estos  artistas,  no  puede  ni  debe  vincularse  a  un  único 
movimiento ni su obra reducida y encasillada, en una sola faceta.  
Primeramente, comienza sus investigaciones con el autorretrato, durante los 
años  60  va  incorporando  a  sus  obras  trozos  de  telas  y  trapos  con  el  fin  de 
reivindicar  la vida  social cotidiana, para pasar en 1961, a  trabajar  sus “pinturas 
                                                     
271  Daniel  Molina,”  Vuelta  al  mundo  en  80  iglús”,  diario  Clarín,(19    octubre    2002), 
http://www.proa.org/exhibiciones/pasadas/merz/reviews.html 
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espejo”  que  incluían  la  presencia  física  del  espectador  y  la  dimensión  real  del 
tiempo que será la base de toda su futura producción artística y reflexión teórica.  
La  revista Hoyesarte  recoge  una  entrevista de  2012  concedida  a  la  galería 
Eliva  González  de  Madrid  titulada:  Pistoletto:  “Busco  que  el  espectador  se 
convierta en artista” con el motivo de la exposición serie Mirror Painting272. 
Expone  Pistoletto  que  busca  que  el  espectador  se  convierta  en  artista  y 
viceversa. Las imágenes  juegan con el tiempo y las sensaciones del espectador y, 
al ponerse delante, se integran. El arte es un motor clave para la transformación social. 
El  cuerpo  y  la mente  son  indisociables  también  en  el  plano  artístico.  Estamos  en  un 
momento realmente dramático para la evolución humana273. 
En  octubre  de  1983,  expone  en  el  Palacio  de Cristal,  con motivo  de  esta 
muestra  explica  en  una  entrevista  concedida  para  El  País  Cultural  titulada  “El 
escultor  Pistoletto,  vinculado  al  arte  povera,  exhibe  sus  obras  en  el madrileño 
Palacio  de  Cristal”  el  porqué  de  insertar  espejos  en  sus  cuadros  haciéndolos 
convivir con sus imágenes de una manera armónica. 
El  espejo,  dice  Pistoletto,  ejemplifica mejor  que  ninguna  otra  cosa  esa  idea  de 
cambio  constante  tan  ligada  a  la  modernidad;  ese  es  un  concepto  que  me  ha 
preocupado de un modo particular y que, de algún modo, se refleja también en esa 
constante  mutación  de  materiales  o  incluso  de  lenguajes,  tan  constante  en  mi 
obra274. 
                                                     
272  Información  disponible  en:http://www.hoyesarte.com/entrevistas/c32‐artistas/entrevista‐
michelangelo‐pistoletto‐pintor‐y‐escultor_99347/ (abril de 2012) 
273  Hoyesarte”  Pistoletto:  “Busco  que  el  espectador  se  convierta  en  artista”  (abril  2012): 
https://www.hoyesarte.com/entrevistas/c32‐artistas/entrevista‐michelangelo‐pistoletto‐pintor‐y‐
escultor_99347/ 
274“El  escultor Pistoletto, vinculado  al  ʹarte poveraʹ,  expone  sus obras  en  el madrileño Palacio de 











Pistoletto  ve  la  destrucción  de  un  espejo  como  una  forma  de  señalar  la 
interconexión del mundo. Cada  fragmento  todavía  tiene  la misma  calidad  reflectante 
que el espejo completo. Así que todos los espejos están conectados, destrozados o intactos, 
del  mismo  modo  que  todos  los  humanos  comparten  el  mismo  ADN  básico.  Veo  a  la 
sociedad como una especie de espejo roto275. 
Pistoletto que afirma que los artistas tienen la misión de cambiar el mundo, 
¿es  un  visionario?,  quizá  si  lo  sea.    El Arte  Povera  puede  unirse  a  la  palabra 
sostenibilidad declara el artista: 
Me interesa más la transición entre los objetos que los objetos en sí. Me interesa la 
facultad de  la percepción,  la sensibilización del  individuo. Los objetos, el estado de 
las  cosas,  los movimientos  humanos  aceptados  en  su  apariencia  convencional  no 
contribuyen de ningún modo al estímulo profundo del hombre, al pleno uso de su 
capacidad  cerebral.  […]Estamos hablando de una  obra  en  la nueva dimensión,  la 
                                                     
275 Jonathan Jones, “Michelangelo Pistoletto: el artista con una forma aplastante de salvar el mundo”, 
The  Guardian,  (28  de  mayo  2014), 
https://www.theguardian.com/artanddesign/2014/may/28/pistoletto‐arte‐povera‐mirror‐smasher‐
eco‐houses‐interview 
VI. ENDIOSAMIENTO  Y  FRAGIL IDAD  DE  LOS  MATERIALES  POBRES| 265 
 
 
dimensión  temporal:  podemos  dejarnos  engañar  por  el  espacio,  pero  no  por  el 
tiempo;  el  tiempo  nos  hace  cambiar,  nos  damos  cuenta  de  que  cada  instante  es 
distinto, de que cada movimiento hace que cambien  las perspectivas, de que con el 
tiempo  tiene  lugar una  transformación  física,  etc. O  sea  que  hay una  diferencia. 
Para mí, la dirección temporal es fundamental en el arte contemporáneo276. 
La Venus de  los  trapos  (1967)  representa  la permanencia de  la historia y, al 




En  página  web  de  la  plataforma  de  arte  contemporáneo  Interactive, 
Pistoletto  es  entrevistado  por Herman  Bashiron Mendolicchio  en  abril  de  2009 




son  el  pasado,  el  presente  y  el  futuro. El  presente  es  fugaz,  consume  el  futuro  y 
produce un pasado que, sin embargo, consume el presente. 
Cada imagen que pongo en el cuadro, que es una imagen fotográfica, no puede ser 
nada más que memoria de un momento. La  fotografía  es  siempre memoria y  esta 
memoria mueve el presente hacia un tiempo diferente, que  luego se reinserta en el 





























su  fallecimiento  en  un  accidente  de moto  con  solo  32  años.  En  sus  comienzos 
trabajó  como diseñador,  en  1956  estudió  en  la Accademia  di Belle Arti  en Roma 
donde mantuvo contacto con el Arte Povera de Jannis Kounellis. Participó en una 
serie exposición‐ muestra  colectiva para artistas  jóvenes, 1956  concretamente,  la 
Exposición  de  Pintura  en  el  Istituto  Tommaseo  di  Tivol  y  realizó  su  primera 
exposición individual en 1965 en la Galleria La Tartaruga. 
En Galería LʹAttico en Roma mostró por primera vez sus ʺesculturas falsas”. 
Parecen  ser  estructuras  sólidas,  pero  en  realidad,  son  lienzos  cuyas  formas 
sugieren animales, plantas y paisajes. 
La Fundación Carriero de Milán, del 24 de marzo al 24 de  junio de, 2017, 
acogió  la  exposición Pascali Chamán por Francesco Stocchi. En  la planta baja,  la 
fundación  albergó las esculturas falsas de 1966. La primera planta lo destinó a las 
obras de 1967, con piezas como Cesta y Liane, en el último piso se  instalaron    los 
grandes errores de cerdas de 1968 junto a un trabajo reconstruido para la ocasión. 
El curador explica la disposición de la siguiente manera: 








por  el mundo  escultórico  africano,  tanto  que  se  impregnó  de  los  estilos  y  la 
intensidad formal. 
Se convierte enʹ chamánʹ no solo por su capacidad para mediar con las fuerzas de la 















mar,  el bambú o  los acantilados). A primera vista,  la  influencia del arte  tribal  es 
evidente  en  las  soluciones  formales,  en  las  que  unas  pocas  líneas  esenciales  son 
suficientes  para  dibujar  un  perfil  de  fuerte  identificación,  como  por  artefactos  o 
máscaras  rituales  africanas.  En  su  propia  definición  de  esculturas  ʺfalsasʺ,  se 
refiere  a  un  sistema  cultural  hecho  de  simbologías,  de  búsqueda  de  un  ʺotroʺ 
significado.  Pascali  crea  estructuras  gigantescas  pero  muy  livianas.  Sus  obras 




de alto contenido  teatral y poético, así  lo declaró el ex  ‐director del Reina Sofía, 
Juan Manuel Bonet281. 






poeta  español.  Desde  enero  de  2017  a  julio  de  2018  ocupó  el  cargo  de  director  del  Instituto 
Cervantes. Director del Museo Reina Sofía hasta que en 2008pasó a ser dirigido por Manuel Borja 
Villel.  
282   Fernando Samaniego, “El  sentido poético de Pino Pascali  se  traslada al Retiro madrileño”, El 
País,  
(octubre 2001): https://elpais.com/diario/2001/10/20/cultura/1003528807_850215.html 








desde 1965,  realizadas con materiales pobres que  recrean  fielmente el arma a  la 
que imitan, convirtiéndolas en una especie de juguetes. Pascali, confiesa: 
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vez  un  ataque  al  caché  del  artista  que  trabajó  siempre  en  pro  de  lo  bello,  lo 
estético, lo visualmente correcto partiendo de materia prima que perduraría en el 
tiempo. 





material,  poético.  Se  dirige  en  contra  de  la  cultura  tradicional  y  se  alza  como 
revolucionario, el uso de estos elementos así lo demuestra. Los artistas povera se 



























































Durante  muchos  años  el  registro  fotográfico  fue  utilizado  por  los  artistas 
conceptuales para documentar  la ejecución de obras y eventos de carácter efímero. 
La  fotografía  era  la  evidencia  de  una  realización  artística,  su  corroboración  y 
verificación –en la medida en que postulaba su valor de verdad– para la posteridad, 
transformándose  en  prueba  fehaciente  de  la  intervención  de  su  autor  en  la 
ejecución284. 
El  cuerpo  sustituye  al  lienzo  y  se  convierte  en  la  obra,  es  lugar  y medio 




un principio y  estamos  convencidos de que hoy  todavía  lo  sigue  siendo, ya que  engloba 
gran variedad de acepciones285. 
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Los  artistas  intervienen  sus  propios  cuerpos  y  se  colocan  para  ello  en 
cualquier  espacio.  Sus  obras  se  pueden  adscribir  a  Body  Art  a  la  vez  que  al 
movimiento happening o a la performance. Tomemos como ejemplo a Yves Klein 





acto,  encontramos  dentro  de  esta  tendencia  distintas  ramificaciones  o 
derivaciones que en muchos  casos  se mezclan,  se  complementan,  se  fusionan o 
simplemente se combinan, siendo muy difícil catalogarlas en un solo movimiento 





Para  Fernández‐Consuegra  (2014)  el  arte  centrado  en  el  cuerpo  del  artista, 
pretende  su  rematerialización,  expresando  a  través  de  él  las  problemáticas  políticas  y 
sexuales: el cuerpo como denuncia de opresión social, sexual, víctima de la contaminación, 
de su propia vulnerabilidad, manifestación de su carácter orgánico, perecedero, mutilable, 
blanco  de  la  crueldad,  así  como  de  su  confluencia  con  la  tecnología  y  la  biología, 
demostrando  eficazmente  la  tesis  foucaltiana  del  cuerpo  como  producto  de  la  acción 
tecnológica de poder 286. 
Expone Lea Vergine  (2000),  el  individuo  está  obsesionado  por  la  obligación  de 
actuar en función del otro, obsesionado por la obligación de exhibirse a sí mismo para ser 
capaz de ser287. 
Es  un  movimiento  muy  poderoso,  perturbador,  revolucionario,  rebelde, 
inquietante y subversivo, que pretende alterar cualquier orden social y destruir la 
estabilidad  política  existente  en  el  momento.  Continuamos  enmarcando  estos 
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En  realidad,  una  acción  es  un  pastiche  en  el  que  se  combina  un  ambiente  como 
encuadre  artístico  y  una  representación  teatral,  pero  lo  cierto  es  que  en  ella  el 
estatuto tradicional de la obra de arte se desmarca absolutamente y el artista asume 
nuevas funciones mucho más próximas al papel de mediador que al de creador. De 
alguna  manera,  las  acciones  son  siempre  exploraciones  deliberadas  y  ciertas 
situaciones  efímeras y de  ciertas  correspondencias  sensoriales. En  ellas no  solo  el 
color  y  el  espacio,  sino  también  el  calor,  el  olfato,  el  gusto  y  el movimiento  se 
convierten en aspectos de la obra288.  
Desde 1980 a 1990, la denuncia social y política se realiza a través del cuerpo 
convertido  en  soporte de prácticas artísticas, denuncias políticas,  sociales,  lugar 
obsesivo en el que converge cualquier acto de comunicación.  
7.2. EL MOVIMIENTO HAPPENING 
El movimiento Happening,289  como  su  propia  traducción  anuncia,  es  un 
evento  ocurrencia,  caracterizado  por  la  participación  del  espectador  que  se 
considera parte de la obra de arte  .Yendo en contra del papel espectador pasivo, 
pretenden  que  esa  acción  con  la  obra  sea  emotiva  y  con  cabida  para  la 
participación espontánea del espectador. 
El artista desarrolla una acción que puede ir acompañada de música, danza, 
sensaciones  táctiles,  olfativas,  buscando  la  estimulación  de  los  sentidos  del 
espectador, en definitiva, su participación. Como representantes más destacados 










se  implican  a  masas  de  gente  desnuda.  http://historiarteuniversal.blogspot.com/p/happening‐
performance‐instalacion.html 
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la  generación  del  expresionismo  abstracto  (un  tema  recurrente  en  algunos  de  sus 








vida.   Consistía  en  que  todos  los  asistentes  recibían  una  serie  de  indicaciones 
(entregadas de manera aleatoria) por parte del artista que  les  invitaba a realizar 












Un  happening  es  un  conjunto  de  acontecimientos  llevados  a  cabo  o 
percibidos  en  más  de  un  tiempo  y  espacio.  Su  ámbito  material  puede  estar 
construido, tomado directamente de lo que está disponible o levemente alterado; 
tanto  como  sus  actividades  pueden  ser  inventadas  o  lugares  comunes.  Un 
happening,  a  diferencia  de  una  obra  de  escenario,  puede  ocurrir  en  un 
supermercado,  conduciendo  por  una  autopista,  bajo  una  pila  de  trapos,  en  la 
cocina de un amigo, ya sea a la vez o en secuencia. Si es en secuencia, el tiempo 
puede extenderse hasta más de un año.  
El happening  es  llevado  a  cabo de  acuerdo  a un plan, pero  sin  ensayo, público  o 
repetición. Es arte pero parece más cercano a la vida291.  
En 1961 Kaprow  realiza Yard, una sala  repleta de neumáticos en  la que se 
invitaba  a  los  espectadores  a  circular,  saltar,  bailar  de  una manera  totalmente 
libre. 
A modo  de  retrospectiva  se  celebró  en  Barcelona  hace  unos  años  y  no 
pudieron  acceder  todos  los  espectadores,  yendo  esto  en  contra  del  deseo  del 
autor. 
                                                     
291  Kaprow,  A.  Some  recent  happenings  (New  York:  A  Great  Bear  Pamphlet,  1964). 
5.http://www.ubu.com/historical/gb/kaprow_recent.pdf 
 











En  Periódico  El  País,  el  12  de  abril  del  2006,  la  crítica  de  arte  Victoria 
Combalia relata sobre Allan Kaprow, la anécdota que a continuación se describe:  
Cuando  lo  invité  a  crear una  acción  en  el Centro  de Cultura Contemporánea  de 
Barcelona, en septiembre de l995, ideó Clean, en donde dos performers  limpiaban 
el  patio,  ya  impoluto,  del  Centro,  mientras  otros  dos  limpiaban  paralelamente 
el hall, todos  conectados mediante walkie‐talkies. En  la mesa  redonda  final,  que 
congregó al artista y sus participantes, Kaprow dijo que ʺlimpiar es sólo desplazar 




292  Victoria  Combalia,  “Allan  Kaprow,  el  creador  del  ʹhappeningʹ”,  El  País  (abril  2006): 
https://elpais.com/diario/2006/04/12/agenda/1144792807_850215.html 








Pop  Art  americano,  del happening y  la performance,  así  como  antecesor  de  la 
instalación  artística.  En  1961,  poco  después  de  presentar  The  Street,  Claes 
Oldenburg comenzó The Store.   
La  Tienda  funcionaba  como  una  alternativa  importante  al  espacio  de  la 
galería tradicional (más tarde, sus monumentos públicos también desempeñarían 
esa función), invirtiendo el sistema capitalista, y eliminando la división entre arte 
elevado y  arte menor, y  entre galería y  tienda de  objetos usados.  Sus  obras —






exposición más  grande de  los  años  60,  la periodista  recoge  la  cita  en  la  que  el 
artista declaraba: Estoy a favor de un arte político‐erótico‐místico que haga algo más que 
apoltronarse en un museo.  Y añade que Un arte que tome su  forma de  las  líneas de  la 
misma vida, expone estar aburrido de la obra de Pollock, apostando por la Assamblage de 
Duchamp  y  el  espíritu  de  John  Cage  por  quitar  posición  privilegiada  como  héroe 
existencial295. 
                                                     






















puerta  e  imprimí  tarjetas  de  visita  con  él.  Comencé  a  escribir  todo  tipo  de 
interpretaciones  poéticas  sobre  lo  que  podría  significar. Es  un  juego  de  la 
imaginación,  como  las  que  salen  en  las  novelas,  los  cómics  y  el  cine  de  ciencia 
ficción.  Las  primeras  pistolas  de  rayos  X  están  hechas  con  trozos  de  papel  de 
                                                     
296 Sagrario Aznar Almazán, El arte de acción (San Sebastián: Nerea,2006), p.23. 
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en La  tienda una de esas obras, unas Medias rojas con  fragmentos 9  (1962), que 








297    Bea  Espejo,”Claes  Oldenburg,  Creo  en  un  arte  que  haga  algo más  que  apoltronarse  en  un 
museoʺ,(octubre 2012): http://www.elcultural.com/revista/arte/Claes‐Oldenburg/31712 
 








monopolio  del  arte  expresionista.  En  una  de  sus  obras  fundamentales  titulada 
“Silencio, Conferencias  y Escritos”  expresa  el  artista:  “La  palabra  experimental  es 
válida, siempre que se entienda no como la descripción de un acto que luego será juzgado 
en  términos  de  éxito  o  fracaso,  sino  simplemente  como  un  acto  cuyo  resultado  es 
desconocido299. 
Compara  la música  con  el  arte,  afirmando  que  ambas  disciplinas  deben 
rechazar  la  jerarquía  de  sonidos,  refiriéndose  a  la  música,  y  de  materiales  y 
formas en las artes plásticas. Cuestionaba el concepto de artista, vinculado a genio 
per  se,  envuelto  en  ese  carácter  aurático  y  casi  con  cualidades  sobrenaturales, 
vinculado a la obsoleta idea del  




una  fisonomía  completamente  nueva.  Los  que  carecen  de  imaginación  copian  el 

















“Cage,  criticaba  esa  vieja  idea de  genio  y  apostaba  por  un  artista  que  se 
relacionase con otros y rompiese con la especificidad del medio”, dando origen al 
arte múltiple  tal como  indica Guasch  (2011) en una conferencia  impartida, en  la 
Universidad de Navarra, titulada “Acción, desmaterialización y concepto”302. 
Nos  interesa  de  este  compositor  que  se  sentía  atraído  por  el  silencio,  su 
faceta  de  artista  y  en  concreto  la  pieza  denominada  4´33´´  (1952)  o  La  pieza 
Silenciosa una obra musical en la que no se tocaba ninguna nota.  
El compositor David Tudor303 se acerca al piano colocado en el escenario de 









301 Claudio M. Barros, “John Gage La  filosofía oriental y su obra”, AdVersuS, n 6‐7Año  III  (agosto‐
diciembre 2006). http://www.adversus.org/indice/nro6‐7/notas/nota_cbarros.htm 




Fue  ʺelʺ  pianista  vanguardista más  destacado  de  los  años  1950  y  1960.  Las  obras  de  piano  de  esa  época 
estaban  en  su  repertorio,  con  innumerables  estrenos  y  composiciones  escritas  para  él  por  Brown,  Cage, 
Stockhausen, Bussotti, Feldman, La Monte Young, Wolff, Wolpe y otros. Su influencia y efecto en la música 
electrónica  es  tan  grande  como  lo  fue  para  el  piano. Tudor  se  convirtió  en músico  integral  de The Merce 
Cunningham Dance Company con John Cage en la década de 1950, una carrera que abarcó ambos aspectos de 
su maestría musical. http://www.moderecords.com/catalog/064tudor.html 




 Las  cámaras  anecoicas  constan  de  revestimientos,  con  cuñas  en  forma  de  pirámides,  en  los 
cerramientos existentes. Las cuñas están construidas con materiales que absorben el sonido, como 
pueden ser espumas, lanas de roca o fibra de vidrio. 











Todo  lo  que  sonara durante  el momento  en  el  que  se  estrenaba  la pieza, 
formaba  parte  de  ella  (rumor  del  público,  un  estornudo,  una  tos,  el  ruido  del 
espectador  que  se  levanta,  la  tapa  del  piano  al  abrirse).  Por  eso, 4’33´´ es  un 
acontecimiento único, porque cada vez que se repite es diferente al anterior. 
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Robert  R.  McElroy,  fotógrafo  de  los  happenings”.  El  escritor  estadounidense 
entrevistó a muchos de los artistas y fotógrafos involucrados, describe al hombre 
en  el  corazón  de  la  exhibición Happenings  de  Pace Gallery.  Entre  1959  y  1962, 
Robert R. McElroy  registró  con  su  cámara  gran  cantidad de  fotos  en  la  Iglesia 
Memorial Judson,  la Galería Reuben y  la Galería Verde, de  las acciones de estos 
primeros artistas de vanguardia: 
Ninguno de  los otros  fotógrafos que  trabajan  en  el  centro  en  este momento  (Fred 
McDarrah,  John Cohen o Rappoprt)  fotografió actuaciones  en  color. Por  lo  tanto, 
las fotografías en color de McElroy de estos eventos son únicas, una primera vez. 
McElroy  fue el  fotógrafo  favorito de Oldenburg y el artista  lo escogió para   tomar 
fotos  de  sus  piezas    y  actuaciones  durante  diciembre  de  1961.  Fotografió  las 
esculturas de Oldenburg en The Store en East 2nd Street, y después de convertir el 




happenings  y  actuaciones  que  grabó.  Como  recordaría  más  tarde  Oldenburg: 
ʺReconocí, y creo que todos lo hicieron que, aunque se suponía que los happenings 
debían hacerse una vez y luego nunca se recordaban; era parte de la teoría de que se 
suponía  que  debíamos  hacer  arte  y  luego  desecharlo.  Sin  embargo,  era  muy 
importante fotografiarlo porque era muy visual y recordaba que era mejor hacerlo a 
través  de  fotografías.  ʺLas  fotografías  de  McElroy  nos  permiten  ʹrecordarʹ 
experiencias de interpretación que, de no ser por él, se perderían para siempre306.  
                                                     
306 Erik La Prade,” Disparando una  revolución: Robert R. McElroy,  fotógrafo de  los happenings” 
(Marzo 2012): http://www.artcritical.com/2012/03/11/robert‐r‐mcelroy/ 


















La Actitud  reemplaza  al objeto  artístico bajo  el dictamen del  espacio y  el 
tiempo real. 





Es  un  movimiento  antiartístico,  antiliterario  y  antipoético,  ya  que  cuestiona  la 
existencia del arte,  la  literatura y  la poesía. Se presenta como una  ideología  total, 
como una  forma de vivir y como un rechazo absoluto de toda tradición o esquema 
anterior. Está en contra de  la belleza eterna, contra  la eternidad de  los principios, 





que  se  encontraban  artistas  como  Hans  Arp  o  el  poeta  Tristan  Tzara  con  la 
pretensión  de  romper  convencionalismos  sociales  y  la  tradicional  cultura  de 
occidente.  Por el diario de Hugo Ball sabemos del estreno en Cabaret Voltaire. En 
La Huida  del  tiempo308,  con  fecha 5 de  febrero de  1916,  relata  cómo  la noche del 















morales. Tres días después de  la  inauguración Arp,  cuenta  cómo Tzara bautiza 
con Dadá  lo que para ellos supondrá una revolución artística y cultural. 
En  el  prólogo  de  La  huida  del  tiempo,  Ball  ofrece  al  lector  una  autopsia 
cultural que marca la pauta de todo lo que sigue.  
Éste es el aspecto que presentaban el mundo y la sociedad en 1913: la vida 










309  Información  disponible  en: 
http://www.acantilado.es/wpcontent/uploads/Huesos_dada_prologo_Paul_Auster.pdf 








Artista  alemán  (1921‐1986)  que  trabajó  la  escultura,  el  happening,  la 
performance y  la  instalación. Uno de  los artistas más controvertidos de  la época 
de  postguerra,  ya  que  tanto  sus  obras  como  sus  acciones  fueron  auténticas 
llamadas  de  atención.  Su  trabajo  se  dirige  hacia  la  sociedad  en  general  para 







una  de  sus  primeras  performances, Acción  Coyote,  o  también  conocida  por Me 
gusta América  y  a América  también  le  gusto  yo,  la  acción  consistía  en  trasladar  al 
                                                     












día que pasaba  acumulaba un  ejemplar del periódico Wall Street  Journal, diario 
que  simboliza  el  capitalismo  de  Estados  Unidos  y  donde  el  coyote  orina 
diariamente. Cuando ambos se habitúan a la presencia del otro, termina la acción 
y el artista vuelve al aeropuerto en ambulancia. 
Esta  performance no  se  compone  de  objetos  físicos,  la  componen  la  acción  de  los 
individuos, en un tiempo concreto, tres días y tres noches, en un lugar determinado, 
el artista  invita a  la reflexión del espectador, Beuys manifiesta no estar  interesado 
en la conservación de la obra, pero actualmente quedan registros fotográficos y todos 
los objetos que la componían se conservaron y fueron expuestos con posterioridad312. 








312  Pablo  Kummetz,  “Joseph  Beuys:  Todo  ser  humano  es  un  artistaʺ.  Información  extraída  de 
Deutsche  Welle  (DW)  cadena    Alemana  en    su  web  sección  cultura,(23enero  2006) 
:https://www.dw.com/es/joseph‐beuys‐todo‐ser‐humano‐es‐un‐artista/a‐1866805 
313  Información  extraída  de:  https://infomag.es/2016/07/12/i‐like‐america‐and‐america‐likes‐me‐by‐
joseph‐beuys/ 








quiso crear obras para  la eternidad, sino dar  impulsos para  la reflexión, pero en 
Cómo explicar obras de arte a una  liebre muerta que  llevó a cabo en  la Galería Alfred 












314    Información  extraída  de:http://performancelogia.blogspot.com/2007/04/la‐liebre‐y‐el‐coyote‐
encuentros‐con‐lo.html 
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Beuys, durante  la acción, que  tiene una duración de  tres horas,  trabaja  la 
idea de esa  necesidad de entender, en una performance realizada dentro de una 
galería y registrada en video. 
Le  explicaba  los  cuadros, porque no me gusta  explicárselos a  la gente. Una  liebre 
entiende mejor que muchos seres humanos con su testarudo racionalismo. Le decía 
que  solamente  debía  contemplar  los  cuadros  para  comprender  lo  que  hay 
verdaderamente  importante  en  ellos.  Seguramente  la  liebre  sabe  orientarse mejor 
que el hombre315. 
El artista busca elevar al espectador a otros niveles de comunicación yendo 
en  contra  de  los  establecidos  por  tradición,  otra  forma  de mostrar  el  tránsito 
protagonizado por  la  liebre  como metáfora de  transformación del pensamiento 
humano. Intenta provocar la reacción del espectador, como en una obra de teatro. 




En  1963,  presenta  su  Sinfonía  Siberiana,  en  el  festival  de  la  academia  de 
Dusseldorf, donde  aparece  sentado  en un piano  y  acompañando  la  escena  con 
una  pizarra  donde  había  escrito  un  texto  incomprensible.  Una  liebre  muerta 
colgada del encerado y a la que previamente había extirpado el corazón que había 


























ese momento,  la búsqueda para alcanzar el  lejano  lado del  infinito, el cielo azul, era su 
primera obra de arte317. 








317 Hannah Weitemeier  (de), Yves Klein, 1928–1962:  Internacional Klein Blue,  traducido por Carmen 
Sánchez Rodríguez (París: Taschen, 2001), p.8  
318 La Fraternitas Rosicruciana Antiqua es una fraternidad iniciática que busca la felicidad de todos 













ciudad de Zúrich el 15 de  junio para marcar  la apertura de una exposición de  las 













Artnetnews  (Junio  2014):  https://news.artnet.com/art‐world/art‐world‐report‐card‐yves‐klein‐and‐
the‐blue‐nudes‐34479 
 





En  simultaneo  tres  modelos  femeninas  embadurnaban  sus  cuerpos 
















inauguración de  su  exposición Antropometrías  de  la Época Azul320  en París. Klein 
apareció ante el público vestido con un  frac blanco, con  tres modelos desnudas 
que  se  cubrían  con  una  pintura  azul  pegajosa.    Las  antropometrías  son  una 
energía vital, real y portadora de vida, no una vuelta a la figuración. Por eso solo 
podían hacerse con personas reales en el acuerdo común de un ritual. 
















321    Información  disponible  en  https://www.guggenheim‐bilbao.eus/obras/la‐gran‐antropometria‐
azul‐ant‐105‐2/ 
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Concluiremos  este  apartado  con  la  Performance  Salto  al  Vacío  (1960)  y  la 
faceta de  fotógrafo que  tenía el autor. La performance se realiza en una calle de 
las afueras de París. Harry Shunk fotografió a  Klein arrojándose (figuradamente) 
al vacío  en  la Rue Gentil‐Bernard de Fontenay‐aux‐Roses, para un proyecto que  el 
artista  llamó El hombre  en  el  espacio. Como  si de un  truco de magia  se  tratase,  la 
fotografía muestra  la  loma que se encuentra debajo para amortiguar  la caída de 
Klein.  
En  1957  se  había  lanzado  el  primer  satélite  Sputnik,  acontecimiento  que 
influyó tremendamente en las intervenciones artísticas de Klein, ya que el hecho 
contradecía la idea de que el hombre era más pesado que el aire y que invalidaba 







Klein,  artista  posmoderno  que  se  adelantó  a  su  tiempo,  proyectó  el  arte  en  lo 
invisible,  compuso  Symphonie Monoton  Silenc  ,imaginó  una  ʺarquitectura  del 
aireʺ, presentó sus actividades en público, se pasó a  la  fotografía, y encargó  ʺuna 
documentaciónʺ destinada a registrar sus obras más efímeras 322.      
                                                     
322  Yves  Klein,  ʺQuelques  extraits  de  mon  journal  en  1957ʺ,  en  Klein,  Le  dépassement  de  la 
problématique de lʹart, Éditions Montbliart, La Louvière, 1959, págs. 43 y 44 (Algunos extractos de 









La  acción  consistirá  en  una  silla  eléctrica  que  descargará  sobre Abramovic  un 
millón de voltios para crear un campo eléctrico que  le permita apagar una vela 
con sus dedos. Marina desafiará a  la muerte con esta  intervención, no siendo  la 
primera vez que lo intenta como veremos más adelante. 
Lowe  dijo  que  utilizarían  las  técnicas  de  fotografía Kirlian323,  un  proceso 
desarrollado  en  el  siglo XIX  y  que utiliza  la  alta  tensión para  crear  fotografías 
impresas por  contacto. El  objetivo  es  que Abramovic  cargue  su  cuerpo  con un 
millón de voltios, después de lo cual intentará apagar la llama de una vela con un 
chorro de electricidad que  saldrá de  sus dedos. Todo debería  ser  seguro  siempre y 
cuando  la artista se mantenga  insulada, y  la verdad es que no podemos esperar a ver el 
resultado: estamos seguros de que será un performance de alto voltaje324. 
En una  entrevista de Karlyn De  Jongh, Sarah Gold, Carol Rolla y Valeria 






un determinada  frecuencia durante un  cierto período de  tiempo  (100  a  200  segundos). El  objeto 
entonces  comienza  a  emitir una descarga  luminosa  que  es  registrada por medio de una película 
fotográfica. A  pesar  de  que  la  fotografía  Kirlian  puede  ser  explicada  de manera más  o menos 
sencilla,  aún  continúa  fascinando  a  muchos.  Ocurre  que  el  fenómeno  se  presenta  como  una 
confirmación  de  algunas  ideas  religiosas  o místicas.  El  aura  sería  una manifestación  del  alma, 
nuestra contraparte espiritual.  Infelizmente para  los crédulos,  la  fotografía no registra en realidad 





325    Karlyn  de  Jongh  et  al.,”  El  mito  que  no  quiere  serlo”.  Entrevista  disponible  en  : 
http://www.tendenciasdelarte.com/entrevista‐marina‐abramovic‐octubre‐2014/ 
302 | C E C I L I A  MAT EO   S ÁNCH E Z  
 
 
preguntas  de  Carol  Rolla,  la  artista  responde  sobre  el  tema  del  tiempo,  de  la 
muerte y la perdurabilidad de sus obras. 
KDJ: ¿Tiene miedo a morir? 
M.A: No, de hecho, estoy  todo el  tiempo planeando mi propio  funeral. Y ahora  lo 
esto  interpretando  en  una  obra  de  teatro  de Robert Wilson  titulada  The  Life & 
Death  of  Marina  Abramović.  He  descubierto  que  no  creo  en  la  muerte.  Es 
simplemente  una  transformación  de  la  energía.  Si  trabajas  con  la  energía  y  la 







estar  transmitiendo  sus  ideas  a  otras  personas. De  esta manera,  su  trabajo,  sus 
pensamientos,  seguirán  existiendo  después  de  que  haya  muerto.  ¿Desea  que  su 




de  ello.  Lo  realmente  importante  hoy  en  día,  en  nuestra  sociedad  occidental,  es 
preguntarse ¿cómo podemos cambiar la conciencia? Tomemos como ejemplo Italia, 
lo que ocurre allí es un verdadero desastre. ¡Hay tantos problemas! Si los italianos 
pudieran  modificar  la  conciencia  de  sus  dirigentes  y  aportar  algún  tipo  de 
espiritualidad —al menos una visión diferente del mundo— entonces todo parecería 
distinto.  Y  si  nadie  lo  hace,  entonces  los  artistas  deberían  hacerlo.  Cada  viaje, 
también para mí, comienza con un gran paso. Es fácil criticar a la sociedad y decir 
lo que está mal, pero es más importante lo que puede aportar cada individuo. Trato 
de  dar  lo  mejor  de  mí  misma  en  mi  trabajo,  en  mi  propio  arte.  Si  pudiera 
transformar a algunas personas, por ejemplo, a la gente con la que me relaciono en 
mi Instituto, eso me haría muy feliz. Es tan sencillo hinchar tu ego y pensar que tu 
nombre  perdurará  por  siempre. No  se  trata  de  eso.  La  clave  es  que  la  gente  se 
beneficie de lo que aprendo y, créame cuando le digo que he aprendido mis lecciones 
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por  las malas. He pasado años  trabajando con  las culturas  indígenas, viviendo en 
medio de la naturaleza. Todo lo que he aprendido, en realidad, lo he experimentado 
yo misma. Mis conocimientos no son librescos. Vienen de la experiencia directa. 




público  a  estar  cada  vez más  en  ese momento. Aun  cuando  sabes  que  terminará 
porque  ese  sentimiento  no  puede  mantenerse  de  forma  indefinida.  Luego  tienes 
tiempo como todo el mundo y, en mi caso concreto, en mi vida real no tengo tiempo. 
¡Tengo  tantas  cosas que hacer! Me despierto a  las 6 de  la mañana. Soy  como un 
soldado  que  trabaja  a  destajo,  así  que  cuando  realizo  una  performance,  exijo mi 
tiempo. 




el  hueco  de  cada  uno  de  sus  dedos.  Cada  vez  que  se  equivoca  y  el  ritmo  no  es 









Amberes  titulado:  “Yo  soy  el  objeto: Marina Abramovic  en  Rhythm  0”cómo  las 
acciones de  la  serbia  se van  recogiendo mediante grabaciones  cuando  la artista 
realiza sus performances326. 
En Rhythm 10, la artista es filmada mientras apuñala la superficie que media 
entre  los  dedos  de  su  mano…  Entonces  reproduce  la  grabación  y  procede  a 
repetir tanto aciertos como errores.  Rhythm 0 (1974), performance en la que serbia 
se  coloca  a  merced  del  público  con  72  objetos  tales  como  alfileres,  cuchillas, 
pinchas, lápices, plumas, perfumes, etc., para que el espectador realizase sobre su 












Lo  que  pretendía  demostrar  con  su  actuación  Abramovic  era  que  el 
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aprendí  fue  que,  si  dejas  que  el  público  decida,  te  pueden  matar.  Me  sentí 














gesticule,  se  fusione  en  unas miradas  de  complicidad  totalmente  abrumadoras 









306 | C E C I L I A  MAT EO   S ÁNCH E Z  
 
 


















La  misión  del  instituto  de  Abramovic,  AMI,  es  fomentar  nuevos  tipos  de 
representaciones  a  la  vez  que  funciona  como  un  archivo  vivo,  la  conservación  y 
                                                     
329 Entrevista  a Marina Abramovic  en  3º Biennale dʹArt Contemporain de Lyon  (catálogo). París: 
Réunion de Musées Nationaux, 1995. 




espacio  como  un  laboratorio  para  explorar  el  tiempo  y  el  arte  inmaterial  ‐ 
incluyendo  actuación,  danza,  teatro,  cine,  video,  ópera  y  música  ‐  gracias  a  la 
colaboración  con  profesionales  en  los  ámbitos  de  la  ciencia,  la  tecnología  y  la 
educación. Trabajar con la comunidad local de Hudson, así como con las escuelas e 
instituciones de todo el mundo, el AMI será la sede de talleres, conferencias públicas 
y  festivales. Además de  centro para  la  formación de  artistas, Abramovic  también 
quiere formar al público en las disciplinas físicas y mentales de crear y experimentar 
a  largo  de  la  duración  del  trabajo.  Dirigido  por  el  socio  de  OMA,  Shohei 
Shigematsu y el propio Rem Koolhaas en colaboración con su socio Jason Long330. 
7.3.5. Zhang Huan: El arte es mi fe 
Es uno de  los artistas chinos más  internacionales.   Con su obra se declara 




Las  situaciones  de  extrema  soledad  y  sufrimiento  a  las  que  somete  a  su 








330  Información  extraída  de  https://www.metalocus.es/es/noticias/oma‐y‐el‐nuevo‐marina‐
abramovic‐institute‐preservation‐performance‐art‐mai.  Véase  la  página  oficial  en: 
https://mai.art/about‐mai 




308 | C E C I L I A  MAT EO   S ÁNCH E Z  
 
 
Z.H  No  me  considero  un  artista  performativo,  sino  conceptual.  De  hecho,  la 
fotografía es tan sólo un medio de registro de mis conceptos artísticos. 
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documentada  en  50  fotografías  y  en  la  que  intervinieron unos  40 participantes 
invitados  por  el  artista  que  habían  acudido  a  trabajar  como  pescadores, 



















los  poetas  chinos  acusado  por  el  régimen  de  Mao  Zedong,  de  intelectual 
derechista, el cual fue desterrado a la región musulmana de Xinjiang. Ai WeiWei 
es un activista y artista contemporáneo que mediante sus obras arremete contra el 
gobierno chino por  los postulados que afectan a  la democracia y a  los derechos 
humanos. Es  un  clásico  la  serie de  tres  fotografías  emitidas  en  blanco  y  negro 
Dropping  a  Han  Dynasty  Urn  tras  la  ruptura  del  famoso  jarrón  chino  que 
perteneció a la dinastía Han335 con más de 2000 años de antigüedad, considerada 








335  La  dinastía Han  (206  a.  C.‐220  EC)  se  considera  un  período  definitorio  en  la  historia  de  la 
civilización china, y romper deliberadamente una  forma  icónica de esa época equivale a desechar 
toda una herencia de significado cultural sobre China. Con este trabajo, Ai comenzó su uso continuo 
de objetos antiguos prefabricados, demostrando  su actitud  inquisitiva hacia  cómo y por quién  se 
crean  los  valores  culturales.    Información  disponible  en:  https://www.guggenheim.org/arts‐
curriculum/topic/ai‐weiwei. 
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En  el  documental  titulado Weiwei  ,  ¿Un  crítico  incómodo  o  uno  de  los 
artistas más geniales de nuestro tiempo?336. 
Ai Weiwei, declara que El arte no tiene fronteras puede ir tan lejos como quiera. 
Protesta  para  que  se mantengan  unos  principios  humanitarios  básicos,  quiere 
comprender qué pasa con la civilización, con la humanidad y si a las personas les 
estamos  aplicando  unos  valores mínimos  que  preserven  la  dignidad  humana. 
Éxodo,  inmigración global, expulsión humana se han convertido en  temas de  la 
obra  del  artista.  Afirma  en  este  documental  que  lo  evidencia  todo  para  que 
futuras generaciones puedan utilizar estas grabaciones. 
Crecí en condiciones similares a la de los refugiados, ha dicho Weiwei. Me hubiera 
gustado  ponerme  los  zapatos  usados  de  mi  hermano.  Siempre  eran  demasiado 
grandes, pero los hubiera usado. Cualquier cosa es mejor que no tener zapatos. Mi 
padre utilizó  su  corbata  como  cinturón  porque no  tenía nada  para  amarrarse  los 
pantalones. Cuando hacía  trabajos  forzados  en  el  invierno, usaba  su  corbata para 
envolverse un pie porque no tenía calcetines337.  
Recreó  la  imagen  más  conocida  de  la  crisis  de  los  refugiados  sirios, 
tumbándose en la playa simulando ser el niño Alan Kurdi que apareció muerto en 
la playa de Bodrum.  La acción causa indignación en todo el mundo. Viaja con su 
equipo a  los principales  focos de  inmigración como  Israel y Gaza para el rodaje 
del documental Human Flow. A su regreso a Nueva York, en la galería SoHom, el 
artista  expuso  una  gran  instalación  con  las  prendas  de  los  refugiados  que 
previamente había ordenado,  lavado, planchado y clasificado. En paralelo a esta 
exposición  tiene  tres más en Manhattan apoyadas  con videos y  fotografías. Los 
refugiados sirios, afganos e iraquíes fueron expulsados del campo de inmigrantes 
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Realiza  la  exposición  en  Nueva  York  ya  que  afirma  que  es  un  país  de 
refugiados y  le parece muy apropiado  realizarla allí, no desea decir nada en  la 
entrevista  ya  que  la  instalación  habla  por  sí  sola.  Termina  el  documental  con 
declaraciones del  artista  tan personales  como que,  con  cada  exposición,  intenta 
responder a la pregunta de quién soy y que, con cada exposición, está convencido 
de que sus obras tienen un efecto y sirven para algo. 
(...)  el  arte me  ofrece una  especie de voz,  cuando  la  emito puede  sonar  como una 
especie de  canción  o  como una protesta,  si  cambia  el  significado del  arte  también 
cambiará el significado artístico339.  
7.4. LAS GRAFÍAS Y OTRAS MARCAS EN EL ARTE DE ACCIÓN 
Las grafías  también  se hacen un hueco  en  el denominado  arte de  acción. 
Hemos  visto  cómo  las modelos de  las Antropometrias de Klein  estampaban  sus 
cuerpos  empapados  de  azul  contra  paredes,  dejando  las  siluetas marcadas  en 
diversos  soportes.  En  el  artista  Zhang Huam  cómo  el  tatuaje  en  su  cuerpo  se 
convierte en hilo conductor para su obra. Veamos a continuación otras marcas.  
7.4.1. Dennis Oppenheim, en Tranference Darwin  
Es  un  artista  estadounidense  (1938‐2011)  vinculado  a  la  escultura,  a  la 
performance y al movimiento Land Art. Fue uno de los artistas contemporáneos 
más  reconocidos  en  el  panorama  internacional  estando  sus  obras  presentes  en 
más de 70 de  los principales museos, colecciones y espacios públicos de  todo el 









V I I .  CUANDO   E L   CU E R P O   T OMA   E L   P R O T AGON I SMO | 315 
 
 
Utiliza  a  su  hijo  en  la  acción,  Tranference  Darwin  1971,  escribe  sobre  su 
espalda  y  el  niño  apoyado  sobre  la  pared,  a  través  de  un  sistema  sensorial 
transfiere  lo  que  el  padre  va  dibujando.  Posteriormente  intercambiaba  las 
posturas. Como  si  fuese una  continuación del  cuerpo del  artista, Erik  escribe  a 
través  de  su  padre.  La  primera  persona  que  dibuja  lo  hace  de  una  manera 
autónoma,  espontánea  y  creativa,  la  segunda  persona  se  concentra  en  intentar 







340  Acción  disponible  en  video  en:  https://www.youtube.com/watch?v=7A‐mowlXVMIVideo 
performance  personal  emulando  a  Dennis  Oppenheim,  en  el  siguiente  link: 
https://vimeo.com/85344649 
 




comienza  a  dibujar  libremente,  de  forma  franca  en  cambio,  en  un  segundo 
momento de  la acción,  la persona  sobre  la que  se está dibujando  se encarga de 
reconocer y trasladar simultáneamente en el papel los movimientos que se están 
originando  sobre  su  cuerpo  a partir de  los  estímulos  sensoriales que  recibe del 
primer dibujante.      
El  arte  era  para  él  una  gran  sinfonía  que  nacía  de  experiencias  que  no  siempre 
encontraban en la lógica su porqué, su capacidad de revelación, de alteración. Pues 




nuestro  caso,  nos  interesa  por  haber  usado  la  escritura  como  experiencia 
sensorial. Dirige  en  1996  la  película  The  Pillow  Book342.  En  este  films  trabaja  la 
temática  japonesa  de  almohadas  de  cerámica  o  de  madera  hueca  donde  se 














convertirá  en modelo  y  buscará  el  placer  haciendo  que  sus  amantes  escriban  en  su  cuerpo  desnudo. Reino 
Unido, 1996. Director: Peter Greenaway. Duración: 123 min. Protagonistas: VivianWu, Ken Ogata, Yoshi 
Oshida,  Ewan  McGregor.  Ficha  técnica  completa  y  sinopsis  detallada  en  Sight  andSound, 
Noviembre, 1996, pg. 57s. También en www.allmovie.com 
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manuales  sexuales  para  chicas  jóvenes  o  generalmente,  cuando  estaba  ilustrado, 
estimulantes afrodisíacos para amantes343. 
Greenaway  quiere  romper  con  el  lenguaje  cinematográfico  tradicional 







Gilgamesh  tenemos  la  idea de  la permanencia  en  las  obras,  en  los  textos. Pero  el 
texto es tan efímero como el cuerpo344. 
Durante  toda  la película vemos a  los personajes escribiendo sobre cuerpos 
desnudos,  pinturas  y  caracteres  que  al  no  estar  tatuados  tienen  una  duración 
acotada, son intervenciones efímeras, destinadas a su completa desaparición. 
El cuerpo como un libro, el libro como un cuerpo. Es necesario, si no se puede ver la 
película,  hacerse  la  idea  de  la  imagen. Bellos  cuerpos  desnudos,  de  hombres  o  de 
mujeres, cubiertos por exóticos caracteres, siendo admirados por otros personajes de 






344  Peter  Greenaway  (2001a):ʺBody  and  textʺ  en Willoquet‐Maricondi,  Paula  et  al.,  (Eds.),  Peter 
Greenawayʹs Postmodern/Poststructuralist Cinema, Maryland: Scarecrow Press.311 
345 Edmundo Condon Alarcon,” El  tacto del  texto:  la  escritura  como  experiencia  sensorial  en The 
Pillow  Book  de  Peter Greenaway”  Revista Universidad  Complutense  de Madrid,  Revista  de  Filología 
Románica.  Anejo  V,  2007.  CD  Jóvenes  investigadores  Los  sentidos  y  sus  escrituras. 
http://revistas.ucm.es/index.php/RFRM/article/viewFile/RFRM0707330112A/9694,p.114 
 












una  cámara mordiéndose  el  cuerpo  para marcar  la  piel  con  los  dientes  y  esas 






346  Existen  dos  traducciones  al  español:  Versión  íntegra,  traducida  del  original,  Buenos  Aires, 
Adriana Hidalgo, 2003; Selección  traducida a partir de  la versión  inglesa por  Jorge Luis Borges y 
María Kodama, Madrid, Alianza, 2004. 






Shelly  Jackson,  habla  con  Vito  Acconci  en  una  entrevista  titulada  “Una 




ferozmente  físicas,  mordiéndose,  quemándose  el  pelo  de  su  cuerpo,  y  más 
notoriamente, en Seedbed, masturbándose bajo una rampa de madera instalada en 
la  galería  Sonnabend,  mientras  fantaseaba  a  través  de  un  altavoz  sobre  las 
personas que caminaban sobre él. A pesar del enfoque en el cuerpo, el  lenguaje 
                                                     
347  Shelly  Jackson,  “Una  conversación  con  Vito  Acconci”,  revista  The  Beliver,  (  Enero  2007)  : 
https://believermag.com/an‐interview‐with‐vito‐acconci/ 

















Juan  Antonio  Ramírez  en  El  Cultural  2009,  escribe:”Art  Corporel  o  el 
mordisqueo hecho arte”348. 
La representación del cuerpo humano ha sido una constante a lo largo de la historia, 
su  plasmación  se  ha  realizado  en  soporte matericos  como  lienzo  o mármol  entre 
otros. 
Los primeros  ensayos  los  encontramos a comienzos de  los 60, artistas  como Piero 
Manzoni o los Accionistas vieneses, pero no fue hasta los 70 cuando el Body Art o 
arte  corporal  se  convirtió  en movimiento  artístico. En  la  actualidad y desde hace 
unas  décadas  lo  que  se  ha  convertido  en  soporte  ha  sido  el  propio  cuerpo 
transformándose  en  materia  misma  del  arte.  Una  cosa  es  la  representación 
anatómica del cuerpo, y otra que el propio cuerpo sea el sustento del arte. 
Ramírez  (2009) nos  recuerda  la exposición Art corporel que se abrió en  la 
galería Stadler de París en enero de 1975, que supuso un hito en la cristalización 
                                                     
348    Juan Antonio  Ramírez, Art  Corporel  o  el mordisqueo  hecho  arte”,  El  Cultural,  sección  arte  
(diciembre  2009):  https://www.elcultural.com/revista/arte/Art‐corporel‐o‐el‐mordisco‐hecho‐
arte/26345 
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de  las  ideas  y  de  las  actitudes  relacionadas  con  esta  problemática  y  en  la  que 
había  obras  de  de  Vito  Acconci,  Chris  Burden,  Duchamp,  Gilbert  &  George, 






Declara Guasch que,  aunque  la  exposición  se  celebró  en  enero de  1975  el 
manifiesto aparece  fechado el 20 de diciembre. El arte corporal no es en ningún 
caso  una  nueva  receta  artística  destinada  a  inscribirse  en  una  historia  del  arte 
fracasada.  “El  arte  corporal  es  exclusivo,  arrogante,  intransigente.  No  mantienen 




Germano  Celant  publica  un  artículo  titulado  “El  lenguaje  físico  de  Vito 
Acconci” en octubre de 2012 en Domus aunque ya fue publicado en Abril de 1972 
en la revista del mismo nombre. 
Acconci,  escapa  constantemente  de  lo  tradicional  tanto  en  el  plano  de  la 

















Buscando  formas  novedosas  de  estampación  la  artista  Trinidad Martínez 
envuelve  su  cuerpo  en  vendas  buscando  Marcas  Efímeras.  Se  coloca  ante  un 
espacio  totalmente  limpio,  absolutamente  neutro,  para  que  ningún  elemento 
altere, modifique o despiste la acción. Simulando e imitando las marcas que deja 
la ropa excesivamente apretada, se cubre  todo el cuerpo con vendas que poseen 
ciertos  dibujos,  relieves,  surcos  o  formas  parecidas  a  los  encajes  que,  por  la 









se  han  marcado  los  animales  como  signo  de  posesión  (…)  Desarrollando  el 
desplazamiento del grabado a  la acción performática, mi cuerpo pasa por diversas 
sensaciones  que  lo  llevan  al  límite  conectándome  a  la  experiencia  de  un  cuerpo 
sometido  para  ser  modificado.  Es  ahí  realmente  donde  se  pone  en  valor  la 
experiencia de trabajar con el cuerpo, sobre todo siendo el grabado, un trabajo que 
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Todas  estas  actuaciones  suponen  una  presión  sobre  los  límites  del  arte 
tradicional.  El  artista  se  erige  como  el  único  mediador  para  liberarlo  de  su 
carácter económico, haciendo obras que  son acontecimientos, por  regla general, 




Nace  de  una  combinación  y  unión  del  concepto  Zen  de  Cage  y  de  un 
proyecto  antiartístico  más  racional  de  Duchamp.  El  Fluxus  se  considera  una 
forma de vivir, un movimiento  con  afección  actitudinal,  es un  comportamiento 
que  escapa a  la norma y al  espacio  establecido,  es  totalmente  libre. Nace  como 





324 | C E C I L I A  MAT EO   S ÁNCH E Z  
 
 








consecuentemente  a un  flujo  de  acciones,  de  ideas,  de  performances,  exposiciones 





rechazando así    lo comercial y el museo. Las acciones se desarrollan en  lugares 
secundarios o en la propia calle. Se localizó su núcleo de acción en Nueva York, y 
















La  corriente  Fluxus  surge  como un movimiento  contracultura  con  el  objetivo  de 















En 1964, Yoko Ono presenta  la pieza Cut Piece  sentada  sola  con  su mejor 
vestido en un escenario. A continuación, da instrucciones a los espectadores para 
que  con  unas  tijeras  cortasen  su  ropa  que  podían  llevarse  para  guardar.  Los 
espectadores  que  se  atrevieron  a  intervenir  en  la  acción  de manera  cautelosa, 
cortaban  trocitos de  falda  cuidadosamente y otros, en  cambio, más arriesgados, 
partes de la blusa a veces de manera agresiva.  
Ono escribió tras la experiencia en 1966: La gente siguió cortando las partes que 




asustada... Generalmente  damos  algo  con  un  propósito...  pero  quería  ver  lo  que 







356    Declaraciones  extraídas  de  :https://www.moma.org/learn/moma_learning/yoko‐ono‐cut‐piece‐
1964 
357 Ibib. 





instante  del  ser  y  acepta  su  propio  carácter  efímero.  Sus  acciones  y 
performances rechazan  la  repetición.  La  distancia  temporal  hacia  los 
acontecimientos es casi  insuperable. Y así, en sentido estricto, Fluxus sólo puede ser 







Eran 28 artistas  los que componían  las obras de  la exposición,  la curatoría 
recayó en Ursulla Zeller en cuyo prólogo del catálogo dice: En todo caso, el puente 




veces  en  simultáneo  y  otras  de  manera  aislada  sin  la  adscripción  a  uno  en 
particular. Es el caso de estos artistas. 
7.5.2. Wolf Vostell y Decoll/ age 
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de  acción‐dé‐coll/age  y  conoce  a  los  artistas  americanos  Higgins,  Knowles  y 
Williams. Con el grupo fluxus viaja a Copenhague y París. El movimiento fluxus 
intenta borrar  la distancia existente entre el arte y  la vida,  como el  resto de  los 
movimientos de la época, se muestra contrario a la tradición, influenciado por el 









Estella‐Noriega  en  2016  recuerda  en  un  artículo  para  la  revista  Arte, 
Individuo y Sociedad la obra de Maciunas Cross Dressing Ballet de 1967 y el uso de la 
fotografía para documentar la acción. 
El  catálogo  de  la  exposición  The  Dream  of  Fluxus:  Maciunas.  An  Artist,s 
Biography,  contenía  una  secuencia  fotográfica  de  la  obra  de  este  controvertido 
artista. La primera secuencia estaba compuesta por fotografías del propio Maciunas, 
vestido como una chica,  se despojaba de  la  ropa para pasar de manera posterior a 
desprenderse de  la  lencería de una manera más atrevida y mostrando al pie de  la 
foto una nota aclaratoria declarando ser un autorretrato. Un ataque directo contra 





segunda  mitad  del  siglo  XX,  es  uno  de  los  pioneros  en  trabajar  el  Videoarte. 
Participa  también  de manera  activa  en  happening  y  es  invitado  por Maciunas  a 
eventos fluxus360. 






















362 Wulf Herzogenrathhttps, “Nam  June Paik: cuando el  futuro es ahora” TATE  (1 de enero 2011): 
//www.tate.org.uk/context‐comment/articles/when‐future‐was‐now 









el Düsseldorfer Kammerspiele, Paik  se presenta  en  el  escenario  solo, dirigiéndose 
hacia una mesa en  la que descansaba un violín, el público esperaba ver cómo el 
instrumento era  levantado con delicadeza y  la primera  sorpresa  fue que éste  lo 
agarró por el cuello, lo levantó lentamente y lo golpeó contra la mesa. A este acto, 




Fluxus  fue  un  campo  de  exploración,  de  ensayar  nuevas  formas  de 





363    Iñaki  Estella Noriega,  ʺEl  rendimiento  imposible  de  los  bienes  en masa.  George Maciunas, 
Herman Fine y Robert Watts (8 de abril 2016)ʹImplosions Inc. (alrededor de 1967)ʹ. Revista Digital de 
Cultura e Historia. Estella Noriega, Iñaki (2016) “El rendimiento imposible de los productos básicos 
de masas.  George Maciunas, Herman  Fine  y  Robert Watts  ʹImplosions  Inc.  (ca.  1967)”.  Revista 
Digital de Cultura e Historia: http://dx.doi.org/10.3989/chdj 








Se  gesta  y  comienza  en  Viena  en  los  años  60‐70,  siendo  uno  de  los 
movimientos  artísticos más  controvertidos  y  violentos  que  se  han producido  y 
que  tendrán  continuidad en  las  futuras ediciones de  la Documenta de Kassel. De 
acuerdo  con  el  filósofo  y  teórico  del  arte,  Pere  Salabert  (2003),  plantea  esa 
búsqueda de modo evolucionista en el contexto de la Historia del Arte, en el que 
la presencia por el uso de la materia misma va afirmándose en el transcurrir del 
tiempo  en  detrimento  de  la  representación,  teniendo  como  consecuencia  una 
mayor aproximación del arte con la realidad. 
La búsqueda de  la presencia a  través del uso del cuerpo en el arte contemporáneo 
como  una  reivindicación  de  la  materia  y  de  su  carácter  mundano,  ocurre  en 
contraposición  al  trascendental  y  anímico  de  la  representación  ilusoria  de  los 
movimientos artísticos anteriores364. 
Influenciado por  las  tensiones de  la Segunda Guerra Mundial,  los artistas 
vieneses produjeron las acciones más radicales en los años de la Guerra Fría y de 
las Guerras de Vietnam y Corea. De la pugna entre el bloque occidental capitalista 
liderado por Estados Unidos y  el bloque  este  comunista  liderado por  la Unión 















art.  (La  visión  austríaca:  posiciones  del  arte  contemporáneo),  Catálogo  de 















militares,  desde  planteamientos  psicológicos  –el  arte  como  terapia  y  liberación  de  las 
represiones  sexuales,  tanáticas  y  agresivas–  y  revolucionarias  –el  arte  como  política,  es 
decir, como transformación del mundo, dentro del contexto ideológico de las revoluciones 
de mayo del 68, que conmocionaron Europa y Norteamérica366. 





365  Hegyi,  Lórand  (Ed.),  La  visión  austríaca:  posiciones  del  arte  contemporáneo/  The  austrian  vision: 











el  cuerpo  se  someterá a prácticas  extremadamente  revolucionarias a  la vez que 
violentas. 
Continuamos en un arte basado en el cuerpo como en  los movimientos ya 
vistos,  pero  a  diferencia  de  éstos,  el  Accionismo  Vienés  poseerá  desde  sus 
comienzos un tratamiento del cuerpo agresivo y violento y supondrá un ataque y 
una provocación a la moral, las leyes y la religión. El arte focalizado en el cuerpo 
se  convierte  en  una  forma  de  afirmar  la  identidad  del  individuo.  Reivindican 









surgimiento  de  los  medios  como  fotografía  y  filmes  para  documentar  las 
intervenciones.  De  acuerdo  con  Schwarzkogler,  todos  los  cuerpos  son  sólo 
apariencias,  imágenes de  la  imaginación, estados de  la mente creados  fuera de su propia 
volición368.  
En ese sentido,  las  imágenes  fotográficas resultantes  tienen una perfección 
estética, reflejando con un refinamiento formal la angustia, opresión y el silencio. 
Para  ese  accionista  la  imagen  fotográfica,  más  que  la  acción  tiene  la  plena 
capacidad de volver a crear  las  formas de construcción  imaginaria del cuerpo a 
través de la preservación instantánea de los procesos que le conforman. 
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Con  Self‐painting  Günter  Brus  utiliza  el  cuerpo  para  la  obra,  pero  va 




de todas  las cosas a través de  la publicidad,  los media,  las  imágenes. Hasta  lo más 
marginal  y  lo más  banal,  incluso  lo más  obsceno,  se  estetiza,  se  culturaliza,  se 
museifica371.  
Slought  Foundation  presentó  Primal  Secretions: A Günter  Brus  Retrospective, 
una exposición que muestra  fotografías originales y documentación en video de 












Documentación  de  la  pintura  de  sí mismo  y  la  automutilación  en  actuaciones  pasadas  por  los 
accionistas vieneses. Información extraída de https://slought.org/resources/primal_secretions 








nacional  de Austria  o  en  1966  Kunst  und  Revolution (Arte  y  Revolución)  en  la 
Universidad  de  Viena,  Günter  Brus,  Muehl,  Peter Weibel  y  Oswald Wiener, 
irrumpieron en una sala de conferencias del espacio académico. 
Previamente  se  habían  golpeado,  orinado,  mutilado  y  cubierto  de  sus 
propios  excrementos,  todo  ello  cantando  el  Himno  Nacional  Austriaco.  La 
actuación  fue escandalosa y se  leyó como un ataque a  la  ley y a  las autoridades 
austriacas. Muchos austriacos  todavía  recuerdan  el  evento,  llamado Uni‐Ferkelei 




373    Información  extraída  de  http://www.theartstory.org/movement‐viennese‐actionism‐
artworks.htm 














pues  el  cuerpo  humano,  soporte, material  y  trazo  de  la  obra  de  arte,  podía  y  debía  ser 
degradado, envilecido e incluso mancillado en un proceso de ʺpolítica de la experiencia375. 
El Accionismo Vienés supuso una auténtica ruptura con el arte establecido 
oficialmente,  una  búsqueda  constante  de  desligamiento  del  arte  plástico  por 
antonomasia. Violencia, mutilaciones, destrucción, dolor, caos, sexo, aspectos que 
formaron parte de este arte cuya finalidad era encontrar  la belleza en acciones y 
materiales  anti‐  académicos,  en  esa  continua  lucha  y  enfrentamiento  con  las 
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lesionándolo  con  cuchillas,  se  lastima  a  la manera  de  la  tradición  histórica  y 
pictórica del mártir. Al final de la acción Brus se muestra manchado de sangre de 
las  heridas  y  automutilaciones  que  se  provoca  y  que  lo  hubiesen  llevado  a  la 
muerte. En la Prueba de la cremallera se posiciona tumbado en el suelo y cada día 




Ante  todo,  lo  que  siempre me  ha  parecido  extraño  es  que no  se  pinte  con  ambas 
manos a  la vez. Bien, si desde un punto de vista técnico he  llegado tan  lejos como 
para no poder pintar con el pelo, la barriga o el trasero, ¿qué ocurre sin embargo con 
mi  segunda mano? Hay  que  vivir  en  la  pintura. Que  todo  a  mí  alrededor  sea 
pintura. Sin duda es por ello por lo que el cuadro es una parte del mundo y en sí no 




Con  respecto  a  la  documentación  y  transmisión  de  la  obra  de  Brus 
acudimos a Faber (2005), la documentación cinematográfica y fotográfica, que formaban 
parte del proyecto de la acción, fue fundamental como registro de lo que se puede calificar 




(Abril/Maio/Junho),2011  e  disponible  en 
(https://www.dropbox.com/s/em5ifdsxl3aendp/Pianowski_Fabiane_el%20cuerpo%20como%20arte_
revista%20REF.pdf) 









La  obra  de  Brus  constituye  para  Sustaita  una  crítica  feroz  a  la  civilización 
occidental, a  la que asocia con el corte y el velo haciéndola responsable del cuerpo roto y 
encubierto  del  hombre  contemporáneo:  roto  al  ser  separado  de  la  comunidad  y, 
desaparecido, al  ser  encubierto por  los discursos de poder que  lo alejan de  la vista de  sí 
mismo y de sus semejantes379. 




normas  establecidas. Otro  de  los  artistas  del Accionismo Vienés  que  comienza 




379 Antonio  Sustaita.  (2012).  ʺRobar  el  cuerpo  sería  recuperarlo:  la destrucción  de  un  proceso  de 
alteridad  corporal  tradicional  en  Paseo  vienés  y  Locura  total  de  Günter  Brus”.  En‐claves  del 
pensamiento”,  6  (12),  67‐86.  http://www.scielo.org.mx/scielo.php?script=sci_arttext&pid=S1870‐
879X2012000200004&lng=es&tlng=pt 
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fueron  filmadas  por  el  cineasta  experimental Kurt  Kren381,  con  una  técnica 
mareante no apta para epilépticos: muchos cortes por segundo que crean un efecto 
estroboscópico. 
Considera Aliaga  (2018) a Otto Muehl, el artista más  controvertido de  los 
accionistas  vieneses.  Refiriéndose  al  primer  acontecimiento  proaccionista,  El 
órgano de sangre (1962) Muehl, admite que la preocupación ética principal consiste 
en desarrollar y dar  rienda  suelta  a  las pulsiones que  él denomina  creativas,  a 
saber,  el  sadismo,  la  agresión,  la  perversidad,  el  deseo  de  reconocimiento,  la 
avaricia382. 
Este  abanico  de  nuevas  manifestaciones  artísticas  tenía  en  común  el 
abandono  de  los modelos  de  representación  tradicionales  para  centrarse  en  la 
construcción de “situaciones”, en la experiencia directa y corporal del artista y del 
                                                     
380  Josep  Lapidario,  “Pintura,  sexo,  sangre  y  muerte:  en  las  tripas  del  Accionismo  Vienés, 








films de  8 mm  experimentales y hasta  1957  trabajó  con  16 mm mediante  técnicas de montaje  en 
serie. Radicalmente crítico frente la deprimida estructura social de la Austria de posguerra, adoptó 





382  Juan Vicente Aliaga, Orden  fálico. Androcentrismo y violencia de género en  las prácticas artísticas del 
siglo XX (Madrid: Akal, 2008) p.216 
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el  que  se  hizo  uso  sobre  todo  de  la  “fotografía  escenificada”,  de  las  películas 
experimentales y de las fotografías documentales del tipo fotoreportaje383. 
Obligado  a  ingresar  en  las  fuerzas armadas del Tercer Reich,  en  1944  fue 
enviado  al  frente  de  Francia  cercano  a Metz,  donde  combatió  en  la  batalla  de 
Ardenas.  Los  cuerpos  de  los  soldados  muertos,  la  sangre  derramada  en 
combinación  con  la  sangre  blanca,  lo  impactaron. Uno  de  los  acontecimientos 
bélicos que más  incidió en el artista fue en diciembre de 1944, cuando presenció 
en la academia militar de Praga a un grupo de soldados muertos colocados como 
troncos  de  árbol.  Toda  esta  trayectoria  y  las  experiencias  que  vivió Muehl  se 
reflejan  en  su  obra  de  una  manera  muy  clara,  llevando  éstas  a  sus  futuras 
prácticas artísticas. 
Más  tarde, después de veinte años,  intenté  llevar a cabo  tales experiencias y otras 
semejantes en mis acciones; en vez de sangre, cogí mermelada y zumo de frambuesa; 
para simular heridas desgarradas, utilicé masa de harina, huevos rotos y crema; y 
para  la nieve, usé harina de  trigo. Más  tarde, por Navidad, dejé que un carnicero 
sacrificara un  cerdo  sobre una  cama  blanca,  y  espolvoreé  harina  por  encima. Me 
sentía  con  el  derecho  a  hacerlo,  había  vivido  todo  esto  y  conseguí  escapar.  Sin 
embargo, la gente —y precisamente aquella que conocía muy bien esto— se indignó 
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El  papel  de  Hoffenreich  para  la  recepción  de  las  obras  del  Accionismo 
Vienés  es  fundamental.  Como  fotógrafo  profesional  de  prensa,  sus  fotografías 







La  postura  de Hermann Nitsch  (1938)  es,  al  igual  que  la  de  sus  colegas, 
dirigida contra el poder, un enfrentamiento a la autoridad. Sus experimentaciones 
llegaron a límites insospechados y sus acciones eran como rituales con un elevado 
carácter  destructivo,  en  ese  afán  de  ir  contra  la  sociedad  en  donde  el  hombre 
estaba controlado y su cuerpo totalmente sometido bajo la disciplina establecida.  
Podemos, con este autor, introducir el concepto de Gesamtkunstwerk386 “Obra 
de  arte  total” una  obra  que  integra  en perfecta  sintonía música, poesía, danza, 
arquitectura, escultura y pintura y que hunde sus raíces en La Tragedia Griega. 
                                                     
385  Ralph  Josep KrisTler,  “La modernidad  y  los  territorios  del  ocio:  el  caso  de  El Cabrito  en  La 
Gomera”  ( tesis doctoral , Universidad  De La Laguna San Cristóbal de La Laguna, Tenerife, 2013), 
p.69 
386  Jesús Fernando Lloret González. Profesor de  la Universidad de Málaga y Catedrático de  trombón del 
Conservatorio Superior de Málaga. Desde sus primeras óperas, Richard Wagner creó un concepto de artista 
diferente al escribir el  texto y  la música al mismo  tiempo. Su concepto sobre el arte  teatral  le  llevó a querer 
combinar todas las artes independientes en “una obra de arte del futuro”, que sería lo que se denominaría con 
el  término Gesamtkunstwerk  (“obra de arte  total”). Tal vez,  el querer  crear una obra de arte  teatral y una 
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Günther  Pöltner  (2003)  explica  que,  con  su  obra  de  arte  total, Wagner 
persigue dos propósitos: 
1) como ya dice el nombre “obra de arte total”, se trata de una integración de todas 
las artes. En  la unidad de  la obra de arte  total,  las artes quedan  superadas de  tal 
forma  que,  según  el  convencimiento  de Wagner,  cada  una  de  ellas  llega  a  su 
desarrollo  originariamente  propio.  (Así  por  ejemplo  el  fin  supremo  de  la 
arquitectura  debe  ser  la  construcción  de  teatros;  el  de  la  pintura,  la  pintura  de 











H.N. Es una  parte  de  la  obra  completa,  el  sonido  forma  parte  de  ella. Me  gusta 










387 Günther  Pöltner,”  La  idea de Richard Wagner  de  la  obra  de  arte  total. Comentarios  sobre  el 
programa  de  una  superación  de  la  religión  de  la  obra  de  arte”,  Themata. Revista  de  filosofía,  n30 
(2003), p. 171‐185. https://idus.us.es/xmlui/handle/11441/27628 
388   Esther Ferrer, “Orgías y misterios de Hermann Nitsch. La sangre como color y como tema”, El 
País,  sección  cultura.  (diciembre  1976): 
https://elpais.com/diario/1976/12/30/cultura/220748401_850215.html 











en  el  espectador  una  experiencia  en  la  cual  todos  los  sentidos  queden 









sensual. Su objetivo,  el  resultado que  se pretende,  es  «la  intensidad y  la  experiencia de  felicidad 












La  revista  Lápiz390,  dedicada  al  arte  contemporáneo,  proporciona    una 





la  más  visceral  repulsión,  a  la  procesión,  degollación  y  descuartizamiento  de 




publicación desde  sus  inicios. La aparición de Lápiz en el  contexto de  la España de  los primeros 
años ochenta marcó el comienzo de  la sistematización y profesionalización de  la crítica de arte en 
este país. En pocos años, Lápiz comenzó a destacar como una de las más interesantes publicaciones 
del  restringido  grupo  de  revistas  especializadas  en  arte  contemporáneo  a  nivel  internacional.  Y 
desde  entonces,  es  la  principal  revista  de  arte  y  estética  en  lengua  española  del mercado,  con 
proyección y distribución internacionales? 
Con  los  centenares  de  números  publicados  hasta  hoy,  Lápiz  se  ha  constituido  en  una  auténtica 
enciclopedia  del  arte  contemporáneo,  caracterizándose  desde  su  aparición  por  el  análisis 
especializado de todo lo referente al arte actual, partiendo de un espíritu multidisciplinario que ha 
implicado distintas ópticas metodológicas? Lápiz es una de  las  fuentes primarias consultadas por 
los  investigadores sociales para analizar  la historia del arte,  la historia cultural y  la sociología del 
arte de los últimos decenios. 
 






O.S  La  psicología  de  profundidad  tiene  un  significado  fundamental  dentro  del 
ʺTeatro de  las orgías y misteriosʺ. En Totem und Tabú, Freud habla de  la psique 
colectiva y explica los mitos como sueños colectivos de la humanidad, en los que se 
concretan  los  deseos  centrales,  las  necesidades  y  los  anhelos.  El  Inconsciente  es 
reemplazado  por  el  Consciente.  El  psicoanálisis  arroja  luz  sobre  el  sueño  y  sus 
mecanismos.  
H.N  La  psicología  de  profundidad  crea  la  premisa  para mi  teatro.  Los  humanos 
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integrantes  fueron  registradas  y  documentadas  por medio  de  fotografías  y  cámaras  de 
video, para difundirlas una vez terminadas393. 
Nos encontramos  con un  tipo de  intervenciones artísticas  cuya naturaleza 
demanda su  registro para una posterior difusión en  formato video o  fotografía. 
En manifestaciones  en  las  que  entran  en  juego  factores  como  los  sentidos,  el 
espacio  y  el  tiempo  con  una  clara  condición  desde  su  realización  de  ser  arte 
efímero.  
El  arte  se va  ajustando  a un  tipo de  registro que  evidencie y muestre  los 
acontecimientos artísticos de  la época. La documentación de  la acción se hace y 
juega un papel fundamental a la vez que necesario en el Accionismo Vienés. Este 
tipo  de  manifestaciones  posee  desde  su  origen  un  marcado  carácter 
reivindicativo,  destinado  a  la  protesta,  exterioriza  la  inconformidad  con  la 
sociedad,  la política, el régimen,  la economía,  la cultura y  la religión. Sería pues 
una  incomprensión  dado  que  su  carácter  es  efímero,  caduco  y  sujeto  al  factor 




y  difusión  del  arte  de  acción”  también  testifica  a  favor  de  la  fotografía  como 
medio capaz de atestiguar estos procesos artísticos. Comienza  la  introducción al 
artículo  defendiendo  la  fotografía  como  procedimiento  artístico  documental 
capaz de recoger “lo que vi y donde estuve”: 
En principio el arte de acción se plantea como una actividad de arte vivo y efímero, 




393    Jesús  González  Encina.  “Herman  Nitsch”  El  siglo  del  Torreón  (marzo  2015): 
https://www.elsiglodetorreon.com.mx/noticia/fotos.php?nota=1093652 




en  el  carácter  insustituible  de  la  experiencia  directa  del  evento,  incluso  en  la 
falsificación  sustancial  de  la  comunicación  documental  en  relación  a  la 
comunicación que produce la experiencia directa394. 
El  último  accionista  Vienés,  Rudolf  Schwarzkogler,  bajo  el  ambiente 
hospitalario y con  la  introducción de  la filosofía oriental en sus acciones, trabaja 
desde el dolor y  la mutilación. De estas acciones,  según  Juan Antonio Ramírez, 
resultan obras de carácter todavía matérico, que fueron vendidas. 
Este  fue  el propósito, por  cierto, de  algunas  imágenes  estremecedoras de 
Rudolf Schwarzkogler en  las que aparecían modelos heridos, envueltos en gasas 
sangrantes, y que dieron pie  a  la  curiosa  leyenda  (infundada) de que  el  artista 
murió  como  consecuencia de una  supuesta  automutilación del pene395. Félix de 
Azúa, declara literalmente: “se la cortó”396. 
Sanguino  (2016)  menciona  cómo  arrancó  su  pene  en  una  de  sus 
performance,  aunque  aún  no  se  sabe  si  en  verdad  se  mutiló  o  sólo  fue  un 
montaje397. 
Sus  primeros  trabajos  son  pintura  y  grabado  pero  los  abandona 
rápidamente para derivar hacia  la performance en  sus Aktiones,  realizando  sólo 
seis  ya  que  se  suicidó  lanzándose  al  vacío desde  una  ventana  con  29  años. Al 
igual que sus colegas, usa y utiliza su cuerpo para sus performances, provocativas 





394  Joan Casellas.  (2009). “Documentación y difusión del arte de acción desde el Archivo Aire”.  In 
Archivos y fondos documentales para el arte contemporáneo (pp. 89‐95). Junta de Castilla y León. 
http://www.accionmad.org/archivo/textos/texto16.pdf  pp.89‐95. 




el  seminario  “ Las  posvanguardias  y  la  posmodernidad  como  acabamiento del  arte” Colegio de 
Eméritos  Madrid el  19 de enero de 2016).. https://www.youtube.com/watch?v=AO1WSoYyV4g 
397    Julieta  Sanguino,  “10  artistas  que  flagelaron  su  cuerpo  para  hacer  arte”,  (octubre  2016) 
https://culturacolectiva.com/adulto/10‐artistas‐que‐flagelaron‐su‐cuerpo‐para‐hacer‐arte/. 
















de  la  obligación  de  obtener  reliquias  como  objetivo  si  se  le  coloca  delante  de  un 
aparato reproductor que retoma la información 398 . 
El cuerpo se somete a las experiencias más brutales durante algunos de los 




Los  artistas  inventaron una  variedad  de  estrategias  para  resistir  los  procesos  del 
                                                     
398 Ibid.,375 
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con  sus  obras  y  sus  acciones,  escandalizar,  alborotar,  perturbar,  sorprender, 
denunciar, enfadar, provocar. Muestran su descontento y crispación yendo contra 
todo  lo  instituido,  usando  para  ello  materiales  humildes  a  los  que  elevan  a 
categoría  de  nobles,  enalteciendo  a  categoría  de  arte  objetos  comunes,  usando 
espacios fuera de museos y galerías para la ubicación de sus obras y haciendo de 
su  cuerpo  soporte    y  eje  central  de  sus  piezas.  La  violencia,  la  autolesión,  la 
mutilación se convierte en temas fundamentales de sus performances, happening 
y acciones. 






de  finales de  los años sesenta. Entre  las múltiples disciplinas artísticas con  las que se  involucró destacan su 
práctica musical  –como  su  vínculo  con  la Velvet Underground–  y  sus  propuestas  fílmicas  –entre  las  que 
sobresalen la abstracción óptica que es Straight and Narrow (1970) y la película pionera del efecto parpadeo, 
una de las cumbres del cine estructural, titulada The Flicker (1966). Un texto inicial advierte de las posibles 
consecuencias  que  puede  producirse  durante  el  visionado  de  la  película;  desde  síntomas  de  flaqueza  hasta 
ataques epilépticos. Este Warning viene precedido por un Tony Conrad Presents encadenado con el título The 
Flicker,  todo  ello  en unas  letras  superpuestas de  trazo  fino y  estética Pop Art, de difícil  lectura. Tras  este 
preludio,  la  luz del proyector  se  convierte  en  la protagonista absoluta de  la pantalla, una vez  traspasado  el 
celuloide transparente. La tímida aparición de algunos  fotogramas negros produce unos primeros parpadeos, 
cuya  cadencia  aumentará  progresivamente  a  lo  largo  de  la  proyección,  hasta  dar  lugar  a  un  turbador  e 
incesante efecto estroboscópico de media hora, apenas asimilable por el ojo humano. Sin más herramientas que 
la  luz  y  la  ausencia  de  ésta  –fotogramas  blancos  y  negros–  el  film  deviene  una  composición  rítmica, 
perfectamente  calculada,  de  destellos  lumínicos  que  nublan  la  vista,  pero  estimulan  la  recepción mental. 
Impactando la retina y agrediendo la capacidad visual del espectador, Tony Conrad propone una percepción de 
carácter  neuronal  íntimamente  relacionada  con  sus  estudios  sobre  la  fisiología  del  sistema  nervioso. 








Tan  importante  fue  la utilización del video en el registro de performances 
en  los setentas que  la crítica norteamericana Rosalind Krauss caracterizó al medio 
como  la  estética  del  narcisismo,  aduciendo  que  en  la mirada  dirigida  a  si mismo  del 













A  Critical  Investigation.  New  York:  Visual  Studies  Workshop  Press,  1990. 
http://www.roalonso.net/es/arte_y_tec/dialectica.php 





cerca de  la muerte, es el caso de  los accionistas vieneses.  Introducimos  la  figura 
del  artista  americano  Chris  Burden,  su marca  personal  era  la  idea  de  peligro, 
sobre  todo peligro autoinflingido,  llegando a  jugarse  la vida en  sus actuaciones 
artísticas. 
En 1971  realiza Shoot  (Disparo  en nombre del arte), posicionado ante una 
pared blanca, espera el momento en el que un amigo  le dispare al hombro con 
una bala del calibre 22. 
En  Trans‐fixed  (1974)  Burden  realizó  otra  de  las  obras más  citadas  de  su 
carrera,  se  clavó  las  manos  en  el  techo  de  un  Volkswagen,  simulando  una 
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Según  Villagran  (2016)  Burden  quiso  llevar  su  obra  más  lejos  y  consiguió 
transmitir  diez  segundos  del  performance  en  un  canal  local  de  televisión,  así  la 
incomodidad que quiso generar rompió las barreras del tiempo y espacio, llegando hasta los 
hogares de toda California402. 
La  época de  los  años  60  lleva  impreso un  fuerte  componente de protesta 
social.  La  inconformidad,  el malestar,  la  reivindicación  usan  el  arte  para  dar 
visibilidad y mentalizar de lo que está aconteciendo en el mundo. Es el caso de la 
francesa Gina  Pane,  con  la  performance Cuerpo Presente  (1975)  en  la  que  se  va 
cortando con una cuchilla el pie dejando huellas de sangre al caminar. 
Continuando con experiencias femeninas Mireille Suzanne Francette Porte, 
conocida  como Orlan, desde  sus  operaciones  –performance,  recalca  en primera 
persona  y  en  directo,  en  galerías  y  museos,  la  violencia  por  la  que  se  está 
dispuesta a pasar una mujer para ajustarse a  los cánones establecidos de belleza 
marcados  por  la  sociedad. Ha  sido  etiquetada  como  la mujer  que  quiso  ser  y 
convertirse en una obra de arte viva. Declara la artista: 








402   Olimpia Villagran,“Performance en  los que  los artistas casi pierden  la vida”, Cultura Colectiva( 
junio  2016):  https://culturacolectiva.com/arte/performance‐en‐los‐que‐los‐artistas‐casi‐pierden‐la‐
vida/ 
403   Axen,  “Orlan,  arte,  cuerpo,  intervención”  colectivoepistemiologico  blog,  14 de  abril de  2013, 
http://colectivoepistemico.blogspot.com/2013/04/de‐la‐tela‐al‐cuerporetazos‐de‐una.html 






Orlan  se  observa  la  posibilidad de  transformación del  cuerpo de manera 
irreversible,  y  la  utilización  en  sus  acciones  de  las  cámaras  fotográficas  y 
filmadoras que se convierten en inmediatos testigos que recogen la acción. 
La  foto‐performance  y  la  video‐performance  –procedimientos  basados  en 
acciones pensadas especialmente para ser registradas– dieron cuerpo a un tipo de 
obras  donde  el  acto  aparece  como  inseparable  de  su  traducción mediática.  La 





quien  en  los  últimos  años  se  ha  sometido  a  una  serie  de  intervenciones 
quirúrgicas de modificación de su cuerpo como forma de crítica carnal404. 
En lo que a amputaciones y salvajadas se refiere, Piero Pinoncello, conocido 
por  destruir  y  orinar  en  los  urinarios  de  Duchamp,  asistió  a  un  festival  de 
performace  en  Cali  para  protestar  por  el  secuestro  de    la    ex  candidata 
                                                     
404  Rodrigo Alonso,”  Performance,  Fotografía  y  Video:  la  dialéctica  entre  el  acto  y  el  registro”, 
Publicado en: CAIA. Arte y Recepción. Buenos Aires: Centro Argentino de Investigadores de Artes. 
1997. http://www.roalonso.net/es/pdf/arte_y_tec/dialectica.pdf 
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presidencial  Ingrid  Betancourt,    en  manos  de  las  Fuerzas  Armadas 
Revolucionarias de Colombia (FARC). En este contexto, realizó una performance 
en  partes,  una  primera  consistió  en  su  aparición  vestido  de  negro,  con  una 
máscara de  calavera  como  si  fuese  la muerte  y  una  foto de  Ingrid,  al  grito de 
¡Colombia  libre! Seguidamente  levanta un hacha y de un golpe se cortándose  la 
primera falange del dedo meñique de la mano izquierda, mete el dedo en formol 







Siendo plenamente conscientes de que  los artistas son  todos  los que están 
pero no están todos los que son, repasamos este panorama y recordamos a Tania 
Bruguera,  una  artista  cubana  considerada  de  las  más  polémicas.  En  el  VII 
Encuentro del Instituto Hemisférico de Performance y Política en la Universidad 
Nacional  de  Bogotá  se  posiciona  en  una mesa  redonda  en  donde  previamente 
había colocado bandejas llenas de rayas de cocaína provocando el revuelo de todo 
el  público.  Aprovechando  la  invitación  a  una  conferencia  sobre  arte  y 
responsabilidad  política    en  la  Bienal  de  Venecia  de  2009  realiza  su  obra 





por parte del espectador de que estaba asistiendo al  juego de  la  ruleta  rusa. La 
artista desafía continuamente con sus obras el gobierno de Cuba. 




para  qué  sirve  el  arte  hoy.  406Porque  seguimos  haciendo  un  arte  que  usa  las 
estrategias de hace 20, 30 años, un siglo atrás. Tenemos que hacer un arte que sea 
útil para estos  tiempos, un arte que nos posicione diferente en  la sociedad, que se 















arte  en  la  sociedad.  La  educación  artística  hoy, más  allá  de  su  cínica  relación  con  el mercado, 
pareciera  justificar  un  canon  bastante  viejo  en  lo  que  se  refiere  a  la  función  social  del  arte.  Y 
pareciera  también  que  de  cierta manera  dictara  una  sentencia  sobre  el  camino  que  seguirán  los 
artistas (te gradúas, vas a una galería, etc.) y el concepto de éxito (dinero). Entonces, en este grupo 
estamos tratando de ver cómo se puede repensar qué significa hacer arte hoy, por qué y para qué 









Moro,  tenía  previsto  viajar  en  autoestop  para  realizar  su  performance  desde 
Milán  hasta  Jerusalén,  países  tocados  por  la  guerra,  vestida  de  novia.  La 
periodista  Roberta  Bosco  aclara  la  simbología  del  vestido  de  Bacca  para  su 
performance, “El  traje era una metáfora del encuentro con el otro,  la unión y  la 
búsqueda  de  la  parte  femenina  positiva,  de  la  mujer  como  fuente  de  vida, 






Estas  tendencias,  movimientos,  acciones  encierran,  mensajes,  críticas, 
protestas,  son  de  carácter  reivindicativo,  revolucionario,  inconformista,  son  el 
reflejo  de  una minoría molesta  por  los  acontecimientos,  políticos,  económicos, 
sociales  culturales,  una  forma  en  definitiva  de  comunicación,  de  denuncia 
marcada por unos acontecimientos que no dejan a nadie impasible.  
La diferencia fundamental radica en que ya no estamos ante un arte eterno, 













408  Silvia  Moro,  ”Una  artista,  asesinada  durante  una  performance”,  El  País  (abril  2008): 
https://elpais.com/diario/2008/04/14/cultura/1208124001_850215.html 
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La  Body  Painting,  continúa  evolucionando  siendo  numerosos  los  artistas 
que  la  trabajan,  es  un  arte  presente  en  las  manifestaciones  artísticas 
contemporáneas. Nos interesa la fragilidad y la corta vida de estas intervenciones 
corporales y cómo se utiliza la tecnología para darles visibilidad. Por su condición 




Fletcher  es  una  artista  nacida  en  Texas  que  mezcla  pintura  corporal  y 
auténticas  ilusiones  ópticas.  Interesada  por  el dibujo desde  la  infancia mudó  a 
Oregón desde Texas en 2006 para acudir a una escuela de pintura en Ashland. 
Declara para Galería de Arte Contemporáneo en  línea, Mi  arte  es un  arte visual, 
pero la experiencia de crearlo es increíblemente especial. Saco modelos a la naturaleza y los 
fusiono  con  su  entorno.  El  objetivo  no  es  hacerlos  desaparecer,  sino  incorporarlos  a  la 
belleza  que  les  rodea.  Una  pintura  audaz,  natural  pero  inusual  en  las  pinturas  de 
paisaje411. 
Natalie  se  encontró  con  un  anuncio  para  un  pintor  de  cuerpo  cuando 
buscaba  trabajo.  Teniendo  poca  o  ninguna  experiencia,  ella  aplicó.  Cuando  le 
pidieron que  enviara  imágenes del  trabajo  anterior, pensó:  ¡Oh, mierda,  es mejor 
pintar  algunos  cuerpos!.  Así  lo  hizo.  Pintó  4  cuerpos,  incluido  el  suyo,  en  una 
semana y envió las imágenes, cruzando los dedos y consiguió el trabajo. Después 
de ese trabajo, ¡Natalie se dio cuenta de lo mucho que le encantaba! Ella amaba las 
interacciones  y  la  emoción  de  pintar  a  un  humano.  Era  nuevo  y  fresco  y,  a 
diferencia de  la pintura sobre  lienzo, no muchas personas  lo hacían en el centro 
                                                     
410 Las técnicas varían desde el pincel, la esponja y el aerógrafo, donde la tinta es expulsada por aire 
comprimido. En  cuanto  al  significado,  se  encarga de  convertir  en  formas  y  colores  las  ideas del 
artista,  dónde  éste  se  manifiesta  con  total  libertad  creando  belleza. 
https://rubencastellanosblog.wordpress.com/2015/10/05/164/ 
411Información disponible en: https://www.contemporaryartgalleryonline.com/natalie‐fletcher# 
















412  http://www.ilovebodyart.com/tag/oregon‐bodypainter/.  Es muy  escasa  la  documentación  y  la 
información que hemos podido encontrar sobre esta artista. 




Esta  artista  serbia  nacida  en  1982, maquilladora  y  artista del Body  Paint, 
tarda una 10 horas en maquillar todo su cuerpo haciendo dudar al espectador y 
generando  verdaderas  ilusiones  ópticas.  En  el  blog  de  Leticia  Teresa  Pontoni 
relata que comienza haciendo Face Painter y  trabajando posteriormente el Body 
Painting,  hasta  el  descubrimiento  en  Internet  de  las  ilusiones  ópticas  y  el 
comienzo de una nueva etapa en su carrera, declarándose enamorada de éstas y 
en las que actualmente continúa trabajando. 
Declara  ser  una  gran  perfeccionista. Cuando  hago  ilusiones,  dice,  trabajo 
mucho es algo dificultoso y no hay  lugar para errores, de otra  forma no habría 
ilusiones ópticas. En  lo  referente a  la  ejecución y  la  forma de  trabajar,  comenta 








413  Leticia  Teresa  Pontoni,  “Mirjana  Kika  Milosevick,  con  la  magia  en  sus 
manos”leticiateresapantoniblog,  5  de  (abril  2017), 
http://leticiateresapontoni.blogspot.com/2017/04/mirjana‐kika‐miloseviccon‐la‐magia‐en.html 



















414    El  video  oficial  del  cantante  australiano    está  disponible  en  Youtube 
https://www.youtube.com/watch?v=8UVNT4wvIGY 
415 Florance Broadhurst (1899‐1977), La carismática diseñadora australiana Florence Broadhurst legó 
un  increíble  archivo de diseños para papeles pintados y  textiles que  ahora  custodia y  fabrica  en 
ediciones  limitadas  la  firma  Signature  Prints. Adentrarse  en  sus  dibujos  es  viajar  entre  el  estilo 
Oriental  más  sofisticado  y  los  clásicos  diseños  ingleses  audazmente  reinventados. 
http://www.macarenasaiztextiles.com/florence‐broadhurst/ 







es  evidente,  registrándose  entonces  la  transmisión  de  estas  obras  en  soporte 
fotográfico. Abandonamos en este momento el cuerpo y la acción, de este y sobre 


















































El  término  instalación  comienza  a  usarse  de manera  generalizada  en  el 
mundo del arte aproximadamente en los años 80, bajo la necesidad de agrupar a 
un amplio número de obras,  técnicas,  tendencias,  intervenciones que no podían 
ser ya denominadas bajo el patrón  tradicional al que  se adscribían  las obras de 























Fue  la  única  corriente  de  la  primera mitad  del  siglo  XX  que  rompió  los 





el punto  final  al  arte  con  sus  continuas propuestas  antiartísticas.  Surgido  en  el 










sube  su  Rueda  de  Bicicleta  a  un  taburete,  lo    que  supondrá  el  inicio  de  la 
desmitificación de la obra de arte.  
Micheli (1999) relata cómo nació el Dadá: 





academias  cubistas y  futuristas,  laboratorios de  ideas  formales ¿Sirve  el arte para 
amontonar dinero y acariciar a los gentiles burgueses417. 
En  cuanto  al  origen de  las  instalaciones,  en  una  entrevista  traducida  por 
Bernardo  Ortiz  (1990)  titulada  “De  las  instalaciones:  Un  diálogo  entre  IIya 
Kabakov y Boris Groys”, éstos comparten sus impresiones al respecto: 
B.G.:  Pero  el  mismo  concepto  ‘Instalación’  no  está  bien  definido.  Mi  primera 
pregunta  apuntaba  a  descubrir  hasta  qué  punto  tu  interés  en  las  instalaciones 
resulta del  interés  en un  tipo definido de práctica  artística  que  se ha  formado  en 
Occidente o hasta qué punto ha sido determinado por tus propias preocupaciones. 
I.K.:  Tengo  mi  propia  explicación  para  esta  evolución,  para  esta  historia,  esta 
aventura.  Para mí  se  encadena muy  bien  con  la  evolución  de  la  pintura.  En  la 
acepción Occidental del  término,  el arte ha pasado por  tres  fases  en  su desarrollo 
hasta convertirse en la forma definitiva de producción representacional. 
Hasta el día de hoy la pintura ha absorbido las dos etapas anteriores. Como el icono, 
invoca  una  condición  sagrada.  Y  como  el  fresco,  lucha  por  reunir  un  espectro 
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Pienso  que,  a medida  que  termina  el  siglo,  se  hace  cada  vez más  claro  que  una 
pintura no  es más que una pintura: o  sea, poco a poco  se ha convertido  en Doña 
Objeto  (...).  Las  pinturas  de  los  impresionistas,  de  los  realistas,  etc.  son  un 
subconjunto de esto, o  sea el punto de partida de  la  instalación. La pintura no es 















a construir y reformar  los espacios de  la casa en 1923 hasta 1936,   año en el que 
tuvo que huir de Alemania.  
En  1943,  fue  destruida  en  un  bombardeo420.Durante  su  construcción,  el 
artista  fue montando  las piezas en sucesivas capas, de modo  tal que  la obra  iba 
                                                     
418  Bernardo  Ortiz,  “Un  diálogo  entre  IIya  Kabakov  y  Boris  Groys”,  lugar  a  dudas,  (1990). 
http://www.lugaradudas.org/archivo/pdf/cuartilla5.pdf 
419 Merz era un término inventado por el propio artista para designar sus propios proyectos, como 
una alternativa  ‘Dadá’ de donde  fue expulsado. Posteriormente,  llamó a  todos  sus proyectos  con 
variaciones del nombre, como el Merzbau.  http://proyectoidis.org/merzbau/ 
420 Reconstrucción de MERZBAU en el Berkeley Art Museum 7/2011. Video y  timelapse de Mona 
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modificándose  constantemente  a  merced  de  la  disposición  de  éstas  y  por 
voluntad de Schwitters. No existía una única Merzbau, eran varias y distintas que con 
el  tiempo  varían  y  se  transforman.  Schwitters  decía  que  la Merzbau,  estaba  siempre 
comenzando421. 
Switch Peter Bissegger realizó una reconstrucción del “Merzbau apropiado” 
entre  1981  y  1983,  asistido  y  guiado por  el  hijo del  artista Ernst  Schwitters. El 













Urbanismo, Universidad  de  Buenos Aires  Project Director:  CarlosTrilnick,  ademic  Coordinators: 
Mariano Ramis, Gabriel Rud, Gonzalo Moiguer. http://proyectoidis.org/merzbau/ 
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Merz  se  convertiría  en  sinónimo  del  nuevo  arte  multidisciplinar  que 
realizaría a partir de entonces, libre de las convenciones artísticas tradicionales y 
que daría nombre a sus poemas, su revista, su teatro y sus construcciones esculto‐
arquitectónicas  (Merzbau).  Él  mismo  definiría  este  proceso  artístico  como 
consecuencia del momento histórico en que le había tocado vivir: La Gran Guerra 







El  americano  nacido  en  Estocolmo,  Oldenburg  presentó  en  1959,  la 
escultura Bedroom Ensamble  que  consistía  en  trasladar  todo  el mobiliario de un 
dormitorio a la sala de un museo y presentarlo como arte. Se instaló por primera 
vez  en Nueva York  en 1964  en  la Galeria Sidney  Janis. Pertenece a un grupo de 
obras  a  las  que  el  escultor  denominó  The Home.  La  obra  reunía  objetos,  tanto 
realizados por  el,  cómo  elegidos  y  encontrados. El  espacio  que  se  generaba  en 
torno y con ellos, formaba un ambiente en el que el espectador experimentaba su 
atmósfera  particular  bajo  una  mirada  conjunta  de  la  totalidad  de  la  obra. 
Simbiosis y reunión de espacio integrante, los objetos y experiencia del espectador 
que se instala en ella, con ella, con lo que ya se puede hablar de una experiencia 
multisensorial.  Estas  obras,  junto  a  las  de  artistas  como  Jim  Dine,  Robert 
                                                     
422 Información extraída de: https://www.museothyssen.org/coleccion/artistas/schwitters‐kurt 





















varias direcciones. A veces no es  tan  importante qué  tipo de objeto utilizo sino  lo 
que hago con él y cómo lo uso. Yo escogí el objeto porque no quería ser un escultor 
abstracto,  pensé  que  eso  no  era  lo  suficientemente  claro  para  hacer  el  tipo  de 
                                                     
423 Información extraída de: http://www.artnetweb.com/oldenburg/bedroom.html 




los  personales  y  formales.  La  figura  humana  es  demasiado  específica,  significa 
demasiado, pero con el objeto se llega a un terreno intermedio entre la abstracción y 
la  figuración, y a  la vez te da suficiente  libertad para hacer  lo que quieres. Lo que 
hago no es un comentario al objeto424. 
Fuentes como la web del Museo Reina Sofía anunciaron el encuentro entre 




Coltello  (el Cuchillo‐Barco).La  idea de  cuchillo  alude  al  acto de  cortar  y  separar. 
Cuenta  Van  Bruggen  en  un  artículo  publicado  en  Artforum  que,  por  una 
coincidencia ,el cuchillo y el sacacorchos no solo son equivalentes a un pez sino también a 
una  culebra,  las  dos  formas  biomórficas  que  Gehry  utilizaba  frecuentemente  en  su 
arquitectura425. 




lugar  interesante  en  sí  mismo.  El  palacio  de  Cristal  tiene  justamente  las 
proporciones adecuadas. Yo nunca había  estado antes  en Madrid, pero me habían 
hablado  de  él  e  hicimos  los  contactos  necesarios  para  poder  exponerla,  dice 
Oldenburg.  La  primera  idea  fue  ponerla  en  el  estanque  del  Retiro  pero  debía 
permanecer muchos días ahí y además no  se  trata del  todo de un barco porque  la 
hoja  de  la  navaja  desplegada  corta  el  viento  y  desvía  la  embarcación  con  lo  que 
exponerla ahí hubiese sido un problema426. 
La obra de este artista se mueve entre  la temática de  los objetos cotidianos 




425  Información  extraída  de:  https://www.museoreinasofia.es/exposiciones/cuchillo‐barco‐il‐corso‐
coltello‐claes‐oldenburg‐coosje‐van‐bruggen‐frank‐o‐gehry 
426 Ibid., 422. 
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sustituidos por gomas,  resinas, poliuretano,  aceros,  la  conversión y  el  juego de 
materiales en donde lo blando es duro y lo duro blando. Sus obras discuten en los 
espacios públicos o naturales  con  el  espectador,  llegando  a  la performance  con 
ellos  y  son  concebidas  como  instalaciones.  Una  vez  más,  se  demuestra  la 
imposibilidad de  adscribir  la  obra  a un  exclusivo movimiento  o  tendencia una 
condición que llevamos defendiendo a lo largo de toda la investigación. 
Declaró Oldenburg 1961 en I am for an art 
Estoy  a  favor  de  un  arte  que  es  político‐erótico‐místico,  que  hace  algo más  que 
sentarse en el culo en un museo. Estoy a favor de un arte que crece sin saber que es 
arte en absoluto, un arte con la posibilidad de tener un punto de mira de cero. Estoy 
a  favor  de un  arte  que  se  enreda  en  la  basura  cotidiana  y  sigue  siendo  el mejor. 








427  Puede  consultarse  el  texto  completo  en: 
https://www.csus.edu/indiv/o/obriene/art112/readings/oldenburg%20i%20am%20for%20an%20art.p
df German:  ʺIch bin  für eine Kunst, die  sich auf den alltäglichen Mist einläßt und doch  siegreich 
bleibtʺ, Claes Oldenburg (1961) 
 













El  término  environment  ambiente  puede  emplearse  como  mera  referencia  a  la 
inclusión  y  apropiación  creativa  de  las  dimensiones  físicas  reales  del  espacio 
circundante,  adquirir  una  carga,  un  clima  psicológico,  o  limitarse  a  un  sentido 
arquitectónico rígido y una extensión hacia el exterior. En cualquier caso,  implica 
un  espacio  que  envuelve  al  hombre  y  a  través  del  cual  éste  puede  trasladarse  y 
desenvolverse. Tal vez la nota fundamental es la extensión y expansión transitable 
de  la  obra  en  el  espacio  real.  No  se  trata  de  una  reproducción,  sino  de  la 
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sino  que  se  convierte  en  una  obra  multisensorial    buscando  una  experiencia 
auditiva, sensitiva, visual etc. 
Se  invita al público a  ingresar a Yard (versión nº 9) para caminar sobre  los 
neumáticos  y  reorganizarlos  a  voluntad.  Por  favor,  siéntete  libre  de  arrojar 















del  público,  consintiéndoles  la  completa  libertad  para modificar  a  su  antojo  la 
obra en lo que a materiales y disposición se refiere. Espacios y obras convertidas 
en  áreas de  experimentación de  juego, de  libertad,  que no  se  activan ni  tienen 
sentido  sin  la presencia del  espectador‐participante, que  se  fusiona  con  la obra 
dando lugar a un arte de acción en el que, además de estar presente el acto físico a 
través  del  movimiento,  el  ritmo,  la  danza    y  el  tacto,  se  presenta  el  acto 
psicológico  a  través  de  código  expresivos  de  experimentación.  Los  cambios 
introducidos  por  el  participante,  conllevan  a  una modificación  constante  de  la 
obra. En este aspecto Kaprow nos traslada: 
(…) refunfuñó radicalmente la concepción del arte en sí, ya que la experiencia ya no 
está  separada  de  la  vida,  del mismo modo  que  el  artista  ya  no  está  separado  del 
espectador:  el  arte  y  el  artista  se  convierten  en un  vehículo  de  valores  sociales  y 
culturales alternativos. Entonces,  el hecho de que  el  suceso  tenga una duración y 
tenga  lugar  en  el  tiempo  introduce  este  nuevo  elemento  como  parte  integral  del 
trabajo, que al  final de  la acción permanece en  la memoria o documentación como 
tiempo vivido430. 
En  1969 Kaprow  creó  Push  and  Pull  (1963)  para  el  espectáculo  itinerante 
«Hans  Hofmann  and  His  Students»  del  Museo  de  Arte  Moderno.  La  obra  se 
componía de dos habitaciones completamente amuebladas en las que el visitante 
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Cualquiera  puede  encontrar  o  crear  una  o más  salas de  cualquier  forma, 
tamaño, proporción y color, y  luego amueblarlas  tal vez,  tal vez pintar algunas 
cosas o todo. 
















129‐153.  Repositorio  Institucional  U  deA.  Universidad  de  Antioquia. 
http://bibliotecadigital.udea.edu.co/handle/10495/4014  




Mi  nombre  es Dan  Flavin. Tengo  32  años,  un  cuerpo  excedido  de  peso  y  pocos 
privilegios. Nací (gritando) veinticuatro minutos antes que mi hermano gemelo, a 
las siete de la mañana de un húmedo Día de los Inocentes, en Nueva York, en 1933, 
de  un  ascético  y  remoto  oficial  irlandés  y  una mujer  descendiente  de  la  realeza 
alemana  sin un  rasgo  de nobleza. Muy  temprano  en mi  vida  fui  víctima  de una 
madre sustituta, una nanny inglesa que intentó enseñarme ir al baño solo a las dos 
semanas de edad. Cuando  falló, o yo  fallé, me cacheteó. Antes de cumplir  los siete 
años intenté huir de casa, pero me embargó un temor por lo desconocido ante la luz 
del sol a sólo dos cuadras de casa433.  
A principios de  los años 60, Flavin descubre  la  luz de otra manera para el 
arte.  Las  instalaciones  realizadas  con  tubos  de  neón  en  las  que  el  espectador 
deambula, redefinen el espacio a  través de  la  luz y el color. Las obras de Flavin 
que comenzaron siendo experimentaciones con la luz, se fueron volviendo obras 
de mayor  envergadura.  Abandonó  el  lienzo  y  la  obra  a  pequeña  escala  para 
trabajar  en  grandes  espacios  en  los  que  instalaba  la  obra  haciendo  al  espacio 
partícipe  y  pieza  esencial  de  la  instalación,  se  renuncia  al  espacio  como  lugar 








sitio,  registrar  la  información de una manera  que  él pudiera  comprender y  luego 





433    Juan  Forn”  La  muestra  de  Dan  Flavin  en  la  Fundación  Proa  “(1998), 
/www.pagina12.com.ar/1998/suple/radar/octubre/98‐10‐11/nota3.htm 
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se  rio  mucho  ridiculizando  mi  pequeña  película,  obtuvo  una  idea  completa  del 
interior  del  museo.  Miramos  la  filmación  en  repetidas  ocasiones  hasta  que  el 
concepto estuvo claro. Yo estaba convencido que este museo no era apropiado para la 


















para Santa Maria Annunciata  en  la  iglesia de Chiesa Rossa. La obra se compone de 





Milán  y  a  través  de  una  carta  que  D.  Giulio  escribió  a  Flavin  este  aceptó  el 
encargo. 
La carta decía lo siguiente: 
Estimado  Sr.  Flavin,  de  manera  que  todavía  creo  que  es  misteriosa,  tuve  la 
oportunidad de conocer su trabajo. (...) He estado aquí en Milán durante once años, 
un  párroco  en  un  área  suburbana:  la  gran  ciudad  siempre  tiene  montones  de 
desechos  humanos  a  la  vuelta  de  la  esquina.  (...) Ahora me  gustaría  restaurar  el 
espacio  de Muzio,  que  es  el  espacio  de nuestra  Iglesia,  el  punto  de  encuentro  de 
nuestro  actual  distrito  perturbado  por  la  nueva  inmigración  salvaje,  el  desorden 
administrativo,  el  enigma  islámico,  el  temor  a  la  expulsión  de muchos  hombres, 
injusto, pero aún hombre (…). Precisamente porque siempre tratamos de olvidar lo 
que  nos  duele,  me  gustaría  que  el  interior  de  la  iglesia  recuerde  todos  los 
sufrimientos de la ciudad de hoy. Pero también a la luz de una expresión que ya es 
diálogo con alguien, que escucha y que puede agregar todo el mal al mal de la cruz. 




mundo  de  hoy,  pueda  ayudarnos  a  encontrar un  entorno  en nuestra  iglesia. Por 
medio del medio me refiero a un espacio vital, el lugar donde vive una palabra, una 
invitación  sensible  a  poner  el  corazón  en  armonía  con  una  historia,  que  es  la 
nuestra, que  está hecha de hombres pobres,  frente al gran hombre de  la  cruz y  la 
resurrección. (...) Saludos, Don Giulio. Milán, 10 de mayo de 1996”. 












entrar  la  luz  impregnando  el  espacio  interior  de  las  grandes  catedrales  de  la 
época.  Los  arquitectos  los  colocaban  para  conseguir  efectos  lumínicos  en  los 
altares. 
Uno  de  los  ejemplos  entre  los  muchos  que  podríamos  seleccionar  lo 
encontramos en la Sagrada Familia en Barcelona, la entrada de la luz natural del 
sol  por  las  vidrieras  insertadas  en  las  paredes  del  templo  genera  un  auténtico 
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reivindicación  o  conmemoración  de  un  acontecimiento  o  suceso  o  cuando  se 






















Entre  la  gran  variedad  de manifestaciones  artísticas  de  los  años  60  que 
existe,  tales  como  el minimal  art,  happening,  process  art,  Land Art,  Body Art, 
conceptual art, Art Povera destacamos  la denominada Instalación. Es una forma 
de  comunicación artística  caracterizada   por  la utilización del espacio y que no 
ofrece  resistencia hacia ningún material para  la  representación y  realización de 
acontecimientos, dando la sensación que todo el arte de etapas anteriores fuese a 




acoger  y  amparar  todas  las  artes  que  no  encuentran  lugar  en  las  categorías 




conceptual  latinoamericano,  ha  venido  desarrollando  a  lo  largo  de  los  últimos  50  años  una  producción 
esencialmente  autónoma  y  diferenciada.  Su  obra  explora  temas  como  la  represión  bajo  sistemas  de  poder, 
normas pedagógicas y la deconstrucción de marcos  familiares.  . Su uso del  lenguaje como medio artístico ha 
distinguido su práctica por más de cinco décadas. Su  trabajo ha sido expuesto en  importantes  instituciones 
desde  la década de  los 60,  incluyendo  exposiciones  individuales  en  el Museo de  la Memoria y  los Derechos 
Humanos, Santiago, Chile (2013); Museo de Arte Kemper, St. Louis, MO (2011); El Museo del Barrio, Nueva 





Entiendo  por  instalación  al  formato  que  abarca  todos  los  formatos,  a  la  forma 
interdisciplinaria  de  pensar  y  presentar  la  obra,  al  “marco”  que  me  permite 
designar  como  arte  todo  lo  que  se  me  antoja  y  que  me  libera  de  las  ataduras 
económicas y estéticas dictadas por la historia mercantil del arte tradicional438. 
En apartados anteriores hemos podido comprobar que  el arte se desprende 
del plano de  representación pictórico  y  se  asalta  ese  espacio de  representación 
haciéndolo  parte  de    su  contenido,  intención  que  no  consiguió  la  primera 
vanguardia.  La  instalación  modifica  y  transforma  el  espacio  de  manera 
intencionada por voluntad del propio artista. 
 Expuestos  los orígenes de  la  instalación artística en el apartado anterior,  según 
Gutiérrez‐Gómez (2009) el término Installations en cuanto al uso del término: 
Parece que se usó por primera vez por Dan Flavin para nombrar sus esculturas de 
tubos  de  neón  colocadas  en  salas  de  exposiciones.  El  nombre  de  instalación  se 
extendió  por  parecer más  adecuado  que  el  de  “Ambientes”  para  denominar  esas 
esculturas  que  se  apropian  de  un  espacio  para  transformarlo.  En  cuanto  al 
significado  de  la  palabra  “instalación”  parece  que  invita  a  colocar  algo  en  un 






Bogotá,  Colombia  (2010‐13).  El Museo Nacional  Centro  de  Arte  Reina  Sofía  está  preparando  una  gran 
retrospectiva  del  artista  que  se  inaugurará  en  octubre  de  2018. 
https://www.arteinformado.com/guia/f/luis‐camnitzer‐31896.Camnitzer  ha  sido  asesor  pedagógico 
de Fundación Cisneros/Colección Patricia Phelps de Cisneros. 
438 Luis Camnitzer, citado por Gutiérrez‐Gómez (2009), “IV Bienal de Bogotá”, en: Arte 




nº6,  129‐153.  Repositorio  Institucional  UdeA.  Universidad  de  Antioquia. 
http://bibliotecadigital.udea.edu.co/handle/10495/4014 (p. 141) 
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Examinando  el  panorama  artístico  de  los  últimos  65  años,  la  producción 
artística se apropia del espacio haciéndolo partícipe y condicionante de la obra, si 
a  esta  condición  le  añadimos  el  papel  de  sujeto  activo  del  espectador,  y  la 
combinación de disciplinas, parece que  como  afirma Larrañaga: En  ocasiones  ha 
podido  dar  la  impresión  de  que  todo  el  arte  se  hubiera  convertido  de  pronto  en 
instalación440. 
Revisadas estas cuestiones, se considera que el término Instalación artística 
parece  ser  conveniente para una  forma de  intervenir  en  el  espacio que  lo hace 
partícipe de  la obra tanto a éste como al espectador que ya no contempla, ya no 
vislumbra  solo de  forma óptica  las piezas,  sino que es parte  fundamental de  la 
obra,  sin  la  intrusión  de  éste,  la  obra  carece  de  sentido.  A  la  vez,  el  artista 
pretende  implicar  a  todos  los  sentidos  del  espectador,  que  ya  no  diferencia 
disciplinas, las obras no son sometidas a compartimentos estanco asimilados a lo 
largo de  la historia  tales  como  escultura, pintura,  arquitectura,  tradición de  las 
viejas bellas artes. Todas estas tendencias, se fusionan creando una sola obra en la 
que las distintas artes se mezclan y se complementan esperando ser intervenidas, 
descubiertas,  experimentadas  por  el  visitante  ajustado  a  un  tiempo  y  una 
experiencia determinada. 
Anunciamos en este momento  la  importancia del factor tiempo, del que se 
desprendían  muchas  de  las  preguntas  de  esta  investigación  Estas  obras,  esta 
manera de intervenir en el espacio, ¿puede documentarse?, ¿es posible dadas las 
nuevas  y  cambiantes  directrices  del  arte  registrar  estas manifestaciones  en  su 
totalidad?,  la  reexposición, ¿altera  la obra?,  los materiales, en muchas ocasiones 
son perecederos, si se sustituyen ¿cambia la obra? 
Ya desde Duchamp y de una manera más intensa a partir de mediados de los años 
50  una  inmensa  mayoría  de  artistas  empezaron  a  rechazar  los  tradicionales 










Estas  obras pueden  recrear un  espacio dentro de  otro  espacio,  cuando  se 
presentan en museos, galerías o espacios destinados a exposiciones, es el caso de 
alguna de  las piezas de Kabakov. Las  instalaciones,  se diseñan y  se exhiben en 
muchas  ocasiones  para  un  tiempo  y  un  espacio  determinado.  Cuando  se 
desmontan  y  se  vuelven  a  exhibir  el  espacio  cambia  y  la  obra  al  cambiar  el 
espacio,  cambia  también.  Lo  que  queda  en  este  tipo  de  instalaciones  es  la 
documentación  fotográfica  o  de  video  tomada  en  el  momento  por  galeristas, 
curadores,  responsables  de  sala  o  el  público  con  sus  dispositivos móviles. De 






de  componente  espacial  la  cosa  se  complica  porque  una  de  las  estrategias 
constructivas es considerar su montaje expositivo ya no como un aditivo, sino como 
parte  fundamental  de  su  estructura.  Cualquier  cambio  de  situación,  de  unos 
elementos respecto a otros, su relación con el espacio, dónde se sitúan las entradas, 
cómo es el sistema de iluminación, qué color y textura tienen las paredes, si las hay, 
si  la  sala  es un  espacio  connotado  arquitectónicamente, dónde  se han montado  el 
resto  de  piezas  de  la  exposición  y  qué  relación  se  establece  entre  ellas,  puede 
perturbar su sentido442. 
La  instalación empieza a tomar un fuerte  impulso a partir de  la década de 
los  70.  Ante  estas  nuevas  manifestaciones  artísticas,  las  instalaciones  son 
comparables a los géneros  escultura y pintura.   
La  instalación ha  cobrado  tal  importancia  en  los últimos años que hoy  se  concibe 
como un género  independiente de  los estilos y de  las modas. Se pintan cuadros, se 
                                                     
441 Arthur Danto, Qué es el arte (Barcelona: Paidós Estética, 2016), p.4. 
442   Isabel Tejeda Marín, El montaje expositivo como  traducción. Fidelidades,  tradiciones y hallazgos en el 
arte contemporáneo desde los años 70.( Madrid: Trama Editorial, 2006),p.71 







experiencia  y  creando  una  relación  de  interdependencia  entre  continente  y 













444    Información  disponible  en:https://docplayer.es/41376647‐De‐las‐instalaciones‐un‐dialogo‐entre‐
ilya‐kabakov‐y‐boris‐groys‐otono‐1990.htm 
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Este ucraniano dedica gran parte de  su vida a  la  ilustración de  cuentos y 
actualmente  se  le  conoce  como  unos  de  los  principales  artistas  que  trabaja  la 
instalación desde 1988 basándose en temas relacionados con la Unión Soviética y 
la  condición humana. Con  su  esposa  comienza  en  1988  a  realizar  obras  a gran 
escala. 
Emilia Irina Antonova, ex directora del Museo Estatal de Bellas Artes Pushkin, 
quien  desempeñó  el  cargo  entre  1961  y  2013,  mientras  ostentaba  esta 
responsabilidad, confesó: Mientras viva, Kabakov no estará en mi museo, la instalación 
no es arte445. 
De  las  instalaciones de  tamaño de habitación por  la que  la pareja  es más 




fotos,  carteles  y  posted  relacionados  con  Lenin  y  la Unión  Soviética  y  con  un 
tirachinas a modo de catapulta en el centro de la habitación, con la que se impulsó 
al  espacio  exterior,  metáfora  del  encierro  en  la  vida  cotidiana.  Este  trabajo 
humorístico  pero  complejo  ridiculiza  la  brecha  entre  la  ambición  tecnológica 
soviética y  la empobrecida  realidad material de  la vida cotidiana en Rusia.  Ilya 
Kabakov se ha convertido en uno de los representantes más visibles del arte de la 
instalación  en  las  dos  últimas  décadas.    En  sus  diálogos  con  Boris  Groys, 
mencionados anteriormente, el artista declara: 
(...)  La  instalación,  también  reclama,  de  forma  sagrada,  su  condición  de  espacio 
prioritario.  Sin  embargo‐  las  instalaciones  están  totalmente  orientadas  hacia  el 
espectador. Este, se podría decir, es el amo de  la  instalación ya que puede viajar a 






446  Disponible  en:  https://studylib.es/doc/8578094/de‐las‐instalaciones‐‐un‐di%C3%A1logo‐entre‐
ilya‐kabakov 









es  componente  de  la  pieza  fundamental  condicionando  la  instalación  en  su 























en  esta  intervención,  contrapone  el  tamaño  imponente  de  la  escultura  a  la 
fragilidad, al sensualismo de los materiales que la conforman. 
El paralelismo que se establece entonces entre las referencias temáticas de la 
escultura  –instalación  y  el  espacio  que  la  acoge,  se  desplomarían  si  ésta  fuese 
montada en un espacio distinto al Panteón, de ahí que se demuestre la afirmación 
de la que hemos partido: hay una tipología de instalaciones que son creadas para 
y  en un  espacio,  y  fuera de  éste  la  obra pierde  la  función para  la  que ha  sido 
implantada en exclusiva. 
Esta obra se hace, por lo tanto, inconcebible en otro lugar, ya que integra las 






Leviatán  en distintos pasajes y  representa a un  enorme monstruo marino  creado por Dios y que 





























una docena de  fantasmas encapuchados a  tamaño natural que  sienta y dispone 







Jan  Velinger  en  2014,  para  Radio  Praha,  informa  en  un  artículo  titulado 
“Esculturas  fantasmales  llaman  la  atención  sobre  la  dilapidada  iglesia  de  San 
Jorge”:  
En  cuanto  a  las  figuras  fantasmales  en  sí,  el  creador  Jakub Hadrava me 
contó cómo fueron producidos. 
J.H Decidí hacer esculturas figurativas a partir de yeso, lo que significa obtener la 
ayuda  de modelos  a  los  que  preparas  para  lanzar. En mi  caso,  los modelos  eran 
compañeros estudiantes. Hice un yeso en la iglesia misma, pero después de eso hice 
una copia del banco y eché las esculturas en la escuela. Significa envolver el modelo 
en  plástico  y  un  chubasquero  para  proteger  su  piel,  luego  agregar  los  diferentes 
textiles  empapados  en yeso para  crear  la  forma general y  sus  capuchas. Una  sola 
estatua, con un poco de suerte, tardó alrededor de media hora en completarse. 






























un  marcado  mensaje  revolucionario.  En  2017  participa  en  la  Documenta  14 
invitada  por  el  curador  Dieter  Roelstraete449.  El  citado  año  se  inaugura  una 
segunda sede de la Documenta en Atenas y para esta ocasión Vicuña elabora para 




la  División  de  Humanidades  y  Arte  contemporáneo.  Sus  intereses  curatoriales  se  refieren  a  la 
relación entre el arte y la política, el arte como una especie de conocimiento, el trabajo artístico como 
trabajo  intelectual y  la  concepción de  la exposición  como una  forma de escritura. Como  crítico y 




la  filosofía  colorea  decisivamente  gran  parte  de  su  trabajo  curatorial  y  crítico. Roelstraete  formó 
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esta  estructura  textil  se  conocía  como  quipu. A  diferencia  de  los  pueblos mesoamericanos,  donde  se  tienen 
documentos históricos  en  forma de  códices,  en  la  zona  andina  son  los quipus,  las  telas que  envolvían  a  las 
momias,  las  que  se  colgaban  en  los  edificios  de  importancia,  las  ropas  de  los  jefes,  la  cerámica  y  ciertos 
pequeños  frijoles  los que contienen  la  información socioeconómica, así como  los conocimientos, tradiciones y 










obra  colectiva Radical Women, no  puedo  dejar  de  comparar  la  actualidad  que  de 
repente adquirió la obra de Vicuña con respecto a otras obras que inevitablemente se 
leen enquistadas en las circunstancias de su creación y en los lenguajes locales con 
que  se  crearon. Tal vez por  ese desplazamiento, por  ese  constante  sentimiento de 









Gupta  es  un  artista  indio  nacido  en  1964  y  cuya  obra  se  compone  de 
escultura, instalación, pintura, fotografía, performance y vídeo. Toma los artículos 
de acero y uso   cotidiano de India y de su infancia para la creación de sus obras. 
Se  sirve  de  cajas  de  almuerzo,  cacerolas,  cubiertos,  recipientes  tipo  cuenco  y 
convierte este material en la materia prima para todas sus creaciones aspecto que 





El  desconcierto(3  de  junio  2018)  https://www.eldesconcierto.cl/2018/06/03/cecilia‐vicuna‐poeta‐y‐
artista‐visual‐una‐obra‐que‐encuentra‐su‐contexto/ 
453  La  cuarta Trienal  de  la  galería Tate,  de  Londres,  apostó  por un  arte  que  traspasa  fronteras,  tiempos  y 
tradiciones y que su comisario, Nicolas Bourriaud, bautizó como la “altermodernidad”. Bajo ese concepto, que 
alude  claramente  a  lo  que  los  franceses  llaman  “altermundialismo”  (la  otra  globalización),  Bourriaud  ha 
reunido hasta el 26 de abril la obra de diecisiete artistas contemporáneos de distintos continentes que trabajan 
en diferentes medios. ltermodern afirma que el período definido como posmodernidad ha llegado a su fin y está 
surgiendo una nueva  cultura para  el  siglo XXI. El  aumento de  la  comunicación,  los viajes y  la migración 










se ubica  indistintamente  en diferentes  espacios. El  espectador  no  la percibe de 
igual manera en un espacio sacro como puede ser una catedral que en un espacio 
como una galería. Pero esta condición  le es  indiferente al autor, a quien  solo  le 
interesa el  lugar como mero contenedor de gentíos. Lo que espera es calar en el 







¿Ha  muerto  el  posmodernismo?  ¿Qué  significa  ser  moderno  hoy?  Decide  por  ti  mismo. 
https://www.tate.org.uk/whats‐on/tate‐britain/exhibition/altermodern 













la muerte y el  sufrimiento. Las  instalaciones de Gupta  rara vez  requieren de  la 
implicación del espectador como elemento de su obra, ya que funciona de forma 
autónoma e independiente por ella misma. 
La naturaleza de  los materiales, así  como  su  tratamiento nos  recuerda  las 
esculturas de Ha Schult y  los Guerreros de Xian. Etiquetada  como  instalación,  si 





el  estilo  tan  particular  de  ésta  que  presenta  claras  reminiscencias  a  Marcel 
Duchamp.  
Marta Gnyp: Las profecías sobre nuestro mundo como aldea global parecen haberse 
materializado.  Gracias  a  los  nuevos  medios,  Internet  y  el  ritmo  frenético  de  la 
comunicación, parece que todos hablamos un idioma similar — incluso en el campo 
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de  forma  similar,  desde  el  punto  de  vista  visual  y  conceptual.  Sin  embargo,  el 
lenguaje  del  arte  no  es  algo  común;  es  algo muy  secreto  y  privado. Una  buena 
película  compleja  o  un  buen  libro  pueden  ser  fácilmente  comprendidos  por  el 
espectador  o  lector  atento,  que  sabe  cómo  interpretarla  o  leerlo. Por  otro  lado,  el 
artista siempre está arraigado a su propia tradición. Esta es la razón por la que uso 
objetos  indios  y  rituales  hindúes.  Jasper  Johns  solo  pudo  haber  hecho  la  bandera 
americana  de  esa  forma  porque  era  un  artista  americano;  hubiera  tenido  otro 
significado completamente distinto si la hubiera hecho un artista chino. 
MG: Leí que  conocer  las  obras de Marcel Duchamp  fue muy  importante para  ti: 










suerte  de  homenaje  a  él,  una  expresión  de  mi  admiración  por  la  gran  libertad 




superficie  y  del  vacío  interior;  muestran  de  una  forma  muy  asequible  las 
extremidades de nuestra época: la nada y la exuberancia, y a un nivel más concreto, 
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estructura del propio  edificio.     Posteriormente  se  instaló en otras  salas,  siendo 
por  lo  tanto  alterada  la  concepción  de  la  obra  por  el  espacio.  En  este  caso  la 
concepción  se  basa  solo  en  el  objeto  instalado  en  sí  y  siendo  necesaria  la 
participación  en  ésta  del  individuo  a  diferencia  de  las  anteriormente  vistas  de 
Gupta.  Utilizando  para  la  construcción madera,  acero  y  tela,  la  estructura  se 
asemeja al Monumento a la Tercera Internacional de Tatlin. 
El  texto proporcionado  expone:  la  instalación muestra  y  examina una  verdad 
aparentemente  conocida  e  incluso  trivial:  el mundo  consiste  en  una multitud  de 
proyectos, realizados, medio realizados y no realizados en absoluto. Por  lo tanto, a 
pesar  de  lo  inmediato  en  referencia  al  proyecto utópico  de  la Unión Soviética,  al 
espectador  se  le  dice  que  esta  instalación  se  refiere  al  mundo  entero.  El  texto 
continúa y le promete al espectador que dentro del palacio hay más de 60 proyectos, 
algunos completos, otros no, pero uno que, tal vez, es del espectador y que  le dará 
significado e  importancia a su vida. El  texto  insiste en que una vida vale  la pena 
vivir solo si tiene un proyecto de algún tipo456. 
Dentro  de  la  programación  de  exposiciones  temporales  del Museo Reina 
Sofía,  entre el 10 de diciembre de 1998 y  el 25 de abril de 1999, El matrimonio 
Kabakov, expuso en El Palacio De Cristal la instalación El palacio de los proyectos, un 
palacio, dentro de  otro palacio bajo  el  comisariado de  James Linwood y Alicia 
Chillida. 
El punto de partida de Ilya y Emilia Kabakov para poner en marcha este proyecto es 
la  creencia  de  que  “la única manera  de  llevar  a  cabo una  vida humana  digna  es 
tener  un  proyecto  propio,  concebirlo  y  llevarlo  a  cabo  hasta  su  realización,  pues 




escénicas,  cuando  el  dramaturgo Arnold Wesker  estableció  la Compañía  de  Teatro Center  42  y 
adaptó el edificio como teatro. 
456  Información extraída de: http://ilya‐emilia‐kabakov.com/installations/ 
457  Folleto  exposición  disponible  en:  http://www.museoreinasofia.es/exposiciones/ilya‐emilia‐
kabakov‐palacio‐proyectos‐1995‐1998 
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Vásquez Rocca  (2008)  expone: Kabakov  recupera  el  vigor del  accionismo  –esa 
tradición  de  artistas  que  supo  sacar  al Arte  de  la Galería–  y mediante  efectivos  cruces 
entre palabra, imágenes y textos lograron conmovernos458.  
Con  motivo  de  la  exposición,  titulada  Vertical  paintings  and  other  works 






más  grande  que  la  vida,  espada  hacia  el  cosmos,  hacia  la  pintura  hacia  la 
cultura…nosotros  proponemos  trasladar  la  radicalidad  al  arte  y  a  la  cultura, 
entonces  es  seguro,  a  través  de  la  cultura  se  devuelve  a  la  sociedad  para  hacer 
cambios459. 
Al matrimonio Kabakov sobre todo se le reconoce haber sido pionero de un 
concepto  llamado  “instalación  total”460, donde  el  espectador  entra  en  la  obra  y 
vive un contacto diferente con el arte. Su éxito más reciente fue la creación de una 
instalación que ocupó todo el Gran Palacio de Bellas Artes de París y que se llamó 
L’étrange  cite,  una  especie de  ciudad  utópica  bajo  el  techo de  vidrio del Grand 
Palais.  
La  instalación  es  un  arte  muy  joven:  Las  reglas  de  su  construcción,  sus  leyes 
internas,  su  estructura  profunda  todavía  están mal  exploradas.  Aquellos  que  la 
abordan progresan a tientas, a ciegas, guiados tan sólo por su intuición461. 
                                                     
458 Adolfo Vásquez Rocca,”  Ilya Kabakov; El  arte de  la  instalación y  el palacio de  los proyectos” 
(junio 2018): https://www.homines.com/arte_xx/ilya_kabakov_arte_instalacion/ 
459  Fernando  Díaz  De  Quijano,  “La  revolución  amable  de  los  Kabakov”  (  abril  2013): 
https://www.elcultural.com/videos/video/1038/ARTE/La_revolucion_amable_de_los_Kabakov 
460 Instalación total para Kabakov: Es el espacio dentro de una obra a la que asiste el espectador. Esto 
significa que cuando éste entra en  la obra,  se da cuenta que  todo a  su alrededor es una  idea, un 















Pesa cerca de ocho  toneladas y mide 24 metros de  largo, alude a  la muerte y en 










En  una  de  las  versiones  de  su  Lettera  sullʹImmortalità  (Carta  sobre  la 
inmortalidad), escribió: 
Como  el hombre no puede  intervenir directamente  sobre  sí mismo para detener  el 
avance  inexorable  de  su  propio  ʹtiempo  internoʹ  y  prolongar  su  propia  vida,  ha 
inventado  los medios para hacerlo mucho más  rápido:  al  intervenir  en  el  espacio, 
indirectamente  ha  logrado  influir  en  el  tiempo. Esta  operación  podría  justificarse 
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465  La  carta  completa  puede  leerse  en:  http://dasandere.it/gino‐de‐dominicis‐la‐ricerca‐
dellimmortalita/?print=pdf 












Hemos  elegido  a  esta  artista  suiza  (1924‐2015)  concretamente por  la  obra 
titulada Grupo 13 (Homenaje Amnistía Internacional) y por el discurso de su pieza 
perteneciente  a  Utopías  modernas,  la  nueva  colección  permanente  del  Centro 
Pompidou Málaga. Comisariada por Brigitte Leal, directora adjunta del Pompidou 
parisino, y ordenados en seis capítulos  titulados “La gran utopía”, “El fin de las 
ilusiones”,  “Juntos”, “La  ciudad  radiante”,  “Imaginar  el  futuro” y  “La  edad de 
oro”. Concretamente en “Juntos” se encuentra  la  instalación de Eva Aeppli. Está 
realizada  con  materiales  textiles    que  forman  un  grupo  de  esculturas  de  13 
marionetas con rostros que se parecen por su color blanquecino y la tristeza de su 
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cara  a  un  cadáver.  Yordanis  Ricardo  Pupo  (2017)  señala  de  estas  esculturas: 
sentados  esperando  sabe  dios  qué  cosa,  habla  de  la  fragilidad  de  la  humanidad  y  de  la 
tragedia  que  provocó  el  ascenso  del  fascismo;  a  la  vez  que  rinde  homenaje  a Amnistía 
Internacional, de la que la autora fue miembro466. 
En unos  intercambios de  información mantenidos con el departamento de 
Mediación  del  Centro  Pompidou,  en  junio  de  2018,  preguntamos  a  Sebastián 
Arteaga  Gómez  las  siguientes  cuestiones:  en  el  caso  de  la  adquisición  de 























8.5. INSTALACIONES  EFÍMERAS:  LA  CADUCIDAD  DEL  MATERIAL,  LA  LIMITACIÓN 
TEMPORAL, LA DESAPARICIÓN DE LA OBRA 
Podemos  encontrar  por  azar,  por  casualidad,  sin  previo  aviso  y  sin 














urbana  de  origen  brasileño  que  se  caracteriza  por  el  uso  del  hielo  en  espacios 
urbanos, mostrando por medio de éste  la fragilidad del ser humano que, ante el 
paso  del  tiempo,  independientemente  de  la  posición  social,  (reflejada  en  la 




de  su obra, Azevedo pretende mentalizar, al  igual que  los artistas que  trabajan 
vinculadas  al  Land  Art,  de  los  daños  que  el  hombre  causa  al  planeta.  Estas 
intervenciones espaciales se ejecutan en un espacio determinado y para un tiempo 
determinado.  La  desaparición  de  la  obra  es  total  y  parte  fundamental  de  su 
significado, sin su destrucción, no tendría sentido, es más, llegaría a trasmitir una 
idea  o  un mensaje  totalmente  contrario  al  que  la  artista  pretende  comunicar  y 
para lo que ha sido diseñada y creada la instalación. 
Azevedo  sienta  cientos  de  hombrecitos  de  hielo  en  plazas  y  espacios 
públicos  muy  transitados,  mostrando  cómo  las  piezas  se  derriten  por  las 
condiciones climáticas, haciendo un llamamiento de urgencia al ser humano y sus 
actuaciones que están generando un excesivo calentamiento global. Azevedo, no 
ha  podido  elegir mejor material  para  su  instalación.  Cualquier  caminante  que 
transite por la zona, observará cómo los hombrecitos van desapareciendo, al igual 
que lo hará el planeta si no se preserva, es una responsabilidad de todos. Es por 





La  entrevista  realizada  por  Matilde  Puleo,  Curadora  Italiana,  a  Nelé 
Azevedo en Sao Paulo El 27 de agosto de 2008, nos muestra la preocupación de la 
brasileña por establecer un diálogo entre el público y su obra, instituyendo así la 
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de  la  ciudad. Entonces,  el diálogo  con  la  ciudad  se  establece  exactamente  en  esta 
contraposición:  la  importancia  histórica  de  la  Piazza  della  Signoria  que  alberga 





Por  otro  lado,  la  participación  activa  de  los  habitantes  de  la  ciudad  es  tan 
importante como el lugar donde se realiza la acción. Los pasantes serán llamados 
a construir  juntos el Monumento Mínimo. Es  en  ese  corto período de  tiempo que  el 
diálogo se establece como experiencia de construcción y derretimiento.467 
Cuando las obras de Azevedo cambian de escenario, no repite la obra como 
objeto  sino  el  discurso  conceptual  de  ésta,  sujeto  a  la  libre  y  múltiple 
interpretación del observador. 
                                                     
467    Entrevista  disponible  en  la  página  oficial  de  la  artista: 
https://www.neleazevedo.com.br/entrevista‐matilde‐puleo (28 agosto de 2018) 


























obra  y  el  uso  de materiales,  pero  en  otro  estadio,  trabaja  el  artista  Berndnaut 
Smilde.  Con  una  mezcla  de  humo,  vapor  e  hidrógeno  y  con  previo  control 
ambiental del espacio, este holandés nacido en 1978, crea las nubes que instala a 
modo de  escultura  efímera  en  espacios naturales,  catedrales, galerías o museos 
indistintamente. La obra de Smilde no está sometida a ningún proceso tecnológico 
ni es imagen manipulada. La técnica consiste en preparar el espacio con pantallas 
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de  agua  creando  una  fina  niebla  y  dirigiendo  el  humo  hacia  esa  pared.  Las 
fotografías del artista pueden verse en su proyecto Nimbus. 
Transporta elementos de  la naturaleza,  inaccesibles para el  ser humano, a 
espacios  cerrados donde  las  nubes  se  colocan  solo por  un periodo muy  breve, 
apenas  10  segundos,  al  alcance  de  la mano  de  cualquier  espectador.  Aunque 
















B.S  Sí.  También  en  esas  ocasiones  tengo  el  tiempo  para  prepararme  mejor  y 
controlar las luces del espacio. 
                                                     
468  La  entrevista  puede  escucharse  completa  en:  https://www.dw.com/es/el‐artista‐de‐las‐nubes‐
berndnaut‐smilde/av‐17478302,(4 diciembre 2015) 















Dos  elementos  totalmente distintos, pero  que  comparten  características  que  los 
hacen comunes conceptualmente hablando tales como el color, la flotabilidad o la 
ligereza. Ambos están compuestos por aire y su hábitat es  la atmósfera. Su sitio 








El  fotógrafo  francés  usa  los  globos  para  hablar  y  hacer  reflexionar  al 
espectador sobre los valores y el patrimonio, siendo este elemento una constante 
en la serie que ha titulado Invasiones. 






reflexionar  sobre  nuestro  pasado  y  a  restaurar  en  la  memoria  emociones  y 
acontecimientos vividos. 
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Con Heartbeat en 2015 el edificio Convent Garden del  siglo XIX,  se  llenó de 
globos blancos. La  temática es  continuidad de  Invasiones y hace  referencia a  las 
1000 piscinas del proyecto del arquitecto Bernard Schoeller. 
¿Cómo  remodelar un proyecto  que  fue diseñado  a  finales de  los  años  70 
como  futurista?  Éste  fue  el  reto  que  tuvo  que  cumplir  el  estudio  francés  de 
arquitectura Urbane  Kultur  con  la  piscina  Tournesol  (Girasol),  en  la  ciudad  de 
Estrasburgo.  









área?  conectando  su  pasado  con  el  presente  para  permitir  a  los  visitantes  volver  a 
examinar su papel en el corazón de la vida de Londres. 









470  Información  extraída  de  http://www.obrasweb.mx/arquitectura/2015/11/23/como‐remodelar‐la‐
piscina‐del‐futuro‐disenada‐hace‐40‐anos 
471  Información extraída de http://magdagallery.com/en/artistes/oeuvres/6121/charles‐petillon#3 

















(1976),  que  se  sirve  de  las  flores  para  la  creación  de  sus  instalaciones.  Somete 
plantas, arboles, flores, seres vivos, a procesos como la quema, la congelación, la 
manipulación o el envasado, llegando hasta el lanzamiento de ellos al espacio.  
Las  piezas  del  artista  dependen  de  la  interpretación  de  cada  espectador. 
Podemos evidenciar  la muerte en muchas de sus  instalaciones por  la quema del 
material o la paralización de la vida mediante el proceso de congelación o, por el 
contrario,  cuando  sólo  realiza  un  montaje  de  instalación  floral,  contemplar 
lentamente  el  proceso de  transformación de  los  elementos  que  tienen  fecha de 
caducidad.  Esta  degradación  de  la  materia,  cómo  se  transforman  las  flores 
pasando de unos colores vivos y  luminosos en  tonos marrones y apagados, nos 
invita  a  la  reflexión  del  propio  proceso  de  envejecimiento  del  ser  humano. 
Algunas  instalaciones  florales  de  Makoto  no  se  expusieron  ni  mostraron  en 








472  Pueden  visionarse  los  videos  al  completo  en:  http://azuma‐makoto.tumblr.com/ 
yhttp://www.drawingandmanual.jp/portfolio/azuma‐makoto‐algiers/  





Para  la  revista  Arquitectura  y  Diseño  el  artista  concede  una  entrevista  a 






A.M: La muerte  siempre  formará parte de mi  trabajo, puesto que  como  florista y 
artista  floral  trabajo  con  seres  vivos.  Y  aunque  físicamente  llegan  a  su  fin,  su 
recuerdo permanece en el corazón. Así es la vida misma y por eso respeto al máximo 
las  flores  y  plantas  con  las  que  trabajo,  dándoles  un  nuevo  valor  como  pieza 
artística. Cuando  las  toco  con mis manos, me digo que  estoy ante  formas de vida 
sagradas. 
T.Y:¿Qué  reacciones  suscita  entre  el  público  su  trabajo?  ¿Lo  entiende  todo  el 
mundo? 
A.M: Hay  de  todo,  reacciones  positivas  y  negativas,  dado  que  la  belleza  en mi 
trabajo  surge de quitar  la vida. Hacer  algo que nadie ha  intentado  antes  siempre 
resulta controvertido; es algo que ya me esperaba. Respeto cada opinión y la asumo 
como  una  experiencia  enriquecedora  que  me  anima  a  seguir  adelante  y  buscar 
















473  Txema  Ybarra,”Azuma  Makoto,  el  genio  de  las  flores”,  Arte  y  Arquitectura,(  junio  2016): 
https://www.arquitecturaydiseno.es/creadores/azuma‐makoto_158/1 

















El  escritor  y  dramaturgo  alemán  del  siglo XVIII,  diferenció  y  clasificó  de  cierta 
manera las artes, atendiendo al medio físico en el que se desarrollaban. Asignó a la 
pintura y la escultura el dominio del espacio, a la poesía y a la música el dominio del 
tiempo.  Adjudicó,  el  volumen  tridimensional  a  la  escultura  y  el  del  plano  a  la 
pintura,  al  percibirse  estas  mediante  el  órgano  visual,  se  denominaron  artes 
                                                     
474      Gotthod    Ephraim  Lessing  (1729‐1781).Crítico  y  dramaturgo,  uno  de  los más  importantes 
escritores alemanes del siglo XVIII y uno de los líderes de la ilustración. Su pieza teatral “Miss Sara 
Sampson” (1755) es considerada la primera tragedia alemana que retrata la vida de la clase media.  
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visuales.  El  término  arte  sonoro  comprende  al  grupo  de  prácticas  artísticas  que 
tienen  como  principal medio  expresivo  al  sonido.  El  término  arte  sonoro,  ya  se 
localizaba en  la primera década del Siglo XX con  los  Intonarumori475 del pintor y 




una  caña  perforada  o  de  una  cuerda  tensa,  asombraron  como  cosas  nuevas  y 
admirables.  El  sonido  fue  atribuido  por  los  pueblos  primitivos  a  los  dioses, 
considerado  sagrado  y  reservado  a  los  sacerdotes,  que  se  sirvieron  de  él  para 
enriquecer el misterio de sus ritos. Nació así la concepción del sonido como cosa en 
sí, distinta e independiente de la vida, y la música resultó ser un mundo fantástico 



















































ʺ8  piesʺ. También  superpuso  líneas  precisas  dibujadas  con  una  regla  sobre  sus 
líneas  gestuales  preliminares. Dichas  correcciones  ofrecen  una  visión  del 
pensamiento visual del artista, específicamente en su visión del arte como proceso 
creativo  de  prueba  y  error  en  lugar  de  un  producto  resplandecientemente 
elaborado de genio divino. 








El  artista  y músico Max  Neuhaus  (Seiffarth,  2012)  acuñó  el  término  de 
instalación  sonora,  sus creaciones    fueron  fundadas no para  ser  colocadas en el 
tiempo musical, sino en el espacio. 


















La  instalación surge como una expansión de  la  tridimensionalidad, con  la notable 
diferencia respecto de la escultura de que los ejes respecto a los cuales se organiza la 
materia no son ya exclusivamente internos a la obra sino también exteriores a ella, 
pues  uno  está  vinculado  al  espacio mientras  el  otro  coincide  con  el meramente 
constructivo de los elementos que conforman la instalación. 
                                                     
478    Victoria  Meyers,”  Edificios  Invisibles”,(  26    mayo  de  2015): 
http://www.victoriameyers.com/2015/05/max‐neuhaus‐elevators‐time‐pieces‐and‐sound‐art‐
victoria‐meyers‐architect‐and‐sound‐urbanism‐sound‐e.html 












Domingo Fuentes, dentro de  la  sección  entrevistas de  la  revista Artishock, 
declara en 2016 bajo un artículo titulado “Zimoun, artista sonoro: El silencio es el 
sonido más interesante de todos”. 





D.F:  Tus  piezas muestran  una  forma  casi  compulsiva  de  ordenar  los  objetos  en 
determinados espacios. ¿Tratas de comunicar algo específico con esto? 
Z: En mis  instalaciones  junto  lo visual,  lo  sonoro y  los  elementos del  espacio  en 
uno.  Ves  lo  que  oyes  y  oyes  lo  que  ves.  También  responde  a  un  interés  en  lo 





asociaciones  e  interpretaciones. No  aspiro  a  que  las  cosas  se  vean  de  una  forma 
determinada.  Idealmente,  el  espectador  y  yo  nos  activamos  mediante  la  obra  y 
generamos  diferentes  conexiones,  asociaciones  y  descubrimientos  en  diferentes 
                                                     
479  José  Iges,“Territorios  artísticos  para  oír  y  verʺ,  Revista  UCLM,(  1999) 
(https://previa.uclm.es/artesonoro/Olobo4/html/rocha.html) 
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Las  arquitecturas  sonoras  de  Zimoun  ya  no  reclaman  de  manera  forzosa  el 
componente  visual  del  espectador,  el  componente  sonoro  es  el  que  toma  el 
protagonismo en las piezas que se crean para ser escuchadas. La experiencia ante la 









Revista Artishock,  (  noviembre  2016):  http://artishockrevista.com/2016/11/21/zimoun‐artista‐sonoro‐
silencio‐sonido‐mas‐interesante‐todos/ 
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Especial  atención merece  la  artista  californiana Christine  Sun Kim,  (1980) 
sorda de nacimiento, que trabaja el sonido a través de sus instalaciones. Tim Auld 
en  el  artículo  titulado  “No  estoy  tratando  de  ser  un monstruo”  en  2015  habla 
sobre su trabajo  a través de sus propias palabras. 





de  los  comentarios  de  los  oradores  y  el  rugido  del  motor  de  un  automóvil)  y 
también,  como  ella  lo  dijo,  como un  ʺfantasmaʺ,  algo  que  ella  sabe  que  está  ahí, 
pasando, incluso si ella no sabe qué es481. 
En su charla de TED, ella describe cómo Ser sordo en un mundo sonoro es como 





















empujándolo  constantemente  a  un  nivel  diferente  de  fisicalidad  y  a  pesar  de mi 
compleja relación con la cultura sorda, intento traducir el sonido y desaprender las 
visiones y  etiquetas de  la  sociedad a  su alrededor. Usando mi  juicio  conceptual y 
comprensión  comprometida,  desafío  y  cuestiono  su  ausencia  visual  y  alguna  vez 





A  la  experiencia  contemplativa  de  la  obra  artística  se  le  van  sumando 
elementos que  la van condicionando, ya no solo a  la experiencia del espectador 
sino  también a  la condición del espacio y sus agentes para su concepción plena, 








se  realizan para  espacios naturales,  esperando  ser  activadas y  completadas por 
agentes medioambientales o fuerzas de la naturaleza. 
Una  de  las  obras más  representativas  del  arte  sonoro  es  The  Singing  and 
Ringing Tree traducido como “El árbol que canta y suena” (2006), emplazada en el 
condado de Lancashire  Inglaterra, diseñada  por  los  arquitectos Mike Tonkin  y 
Anna Liu. Está realizada con tubos galvanizados de acero y cuenta con una altura 
de 3 metros. La escultura‐  instalación se presenta al aire  libre y se activa con  la 
penetración  del  viento  generando  el  sonido  cuando  este  atraviesa  los  tubos. 
Parece que encara al viento, desafiándolo.  La dependencia del agente externo, en 
este  caso  el  factor medioambiental  para  activar  la  obra  y  su  significado  en  su 
totalidad, nos hace plantearnos  cómo documentarla para que  llegue de manera 
fiel al espectador ausente. Se hace evidente el uso de dispositivos móviles para su 
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De  igual manera  trabaja  el  artista  japonés  Kan Masuda  (1950).  Entre  su 
ciudad  natal  y  Barcelona  trabaja  la  escultura  con  un  claro  componente 
reivindicativo. Diana Rossell  (2012),  describe  la  entrada  a  su  taller  plagado  de 
raíces de viejos árboles que simbolizan la vinculación con la tierra, el pasado y el 
futuro.  Su  trabajo  pretende  concienciar  al  espectador  de  la  banalidad  de  la 
sociedad consumista y sin respeto por la naturaleza y el mundo que nos rodea. En 
España  ha  trabajado  en  Granada  y  en  Barcelona  ,en  la  Fundación  Joan Miró 
expuso en 1982 . El material por antonomasia para el artista ha sido la madera que 
ha transformado en esculturas, más concretamente sonoras. Se establece un flujo de 


















Las  formas  de  las  esculturas  poseen  una  simplicidad  primitiva,  una 
sobriedad que atrae. Masuda, golpeando  las  esculturas  con  los dedos o  con un 
pequeño mazo, les arranca sonidos graves o agudos, que devuelve, multiplica por 
dos el eco de  la amplia sala de exposiciones de  la Casa de  la Caritat. El escultor 
perfora la cara interna de la madera para convertirla en caja de resonancia. Cada 
pieza emite sonidos diferentes. 
Esta  es  la  voz  de  la madera,  dice  el  escultor.  La madera  no  habla,  está  siempre 
callada, pero quiere sacarle la voz porque el ser humano se equivoca, se olvida de la 
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Hemos podido ver  con  estos  ejemplos  cómo  estas  instalaciones dependen 
de un agente externo para  la activación  total de  la pieza. Si  con  los arquitectos 
Mike  Tonkin  y  Anna  Liu  y  Kan Masuda  era  el  viento,  en  Funel Wall  será  la 
lluvia488.  Diseñado  por  los  artistas  Annette  Paul,  Christoph  Roßner  y  André 


























































El  elemento movimiento  y  la  sensación de movimiento,  ha  supuesto  una 
constante  búsqueda  a  lo  largo  de  toda  la  historia  del  arte.  Recordemos,  por 
ejemplo,  La  Triada  de Mikerinos  datada  a mediados  del  tercer milenio  a.C.  y  el 
intento de avance de ese pie del faraón. A pesar de ser una escultura sujeta a  la 
ley  de  la  frontalidad,  sugerir  el movimiento  en  la  escultura,  parecía  transmitir 
naturalismo a  las obras, en ese afán de dotar  la pieza de realidad, bajo el patrón 
del ansiado mimetismo. 
El movimiento  en  las  obras  puede  ser  introducido  de  distintas maneras, 
dependiendo  de  si  son  obras  bidimensionales  o  tridimensionales. Mediante  el 





movimiento  se  consigue  mediante  motores  u  otros  objetos  mecánicos  que  lo 
introducen entendido como “movimiento físico real” o, a expensas de un agente 
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técnica óptica sus  trabajos,  jugando con  las posibilidades que ofrece el color,  los 
contrastes, las luces y sombras, el tamaño y el juego de líneas generando, de esta 
manera, la sensación de que la obra se mueve.  
Victor  Vasarely,  pintor  húngaro  (1906‐1997),  está  considerado  como  el 











Las  pinturas  presentan  en  1950  un  trabajo  basado  en  la  abstracción,  las 
formas  geométricas,  los  estudios  y  posibilidades  del  color  y  un  amplio 
                                                     
490 Guy Brett, Teresa Grandas, Mark Nash: Campos de fuerzas, un ensayo sobre lo cinético, (en catálogo 
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conocimiento de  la psicología de  la Gestalt. En su afán de crear  la sensación de 
movimiento a través de ilusiones ópticas sus obras llegan incluso a incomodar al 
espectador. El artista declara: La pintura abstracta, que tiene su origen en la pintura de 
caballete,  se  encamina  hacia  la  repetición  [...]  La  época  de  soluciones  estrictamente 
bidimensionales se acerca a su fin491. 
En  1955  la  galerista Denise  René492  organiza  una  exposición  que  influirá 
definitivamente en el desarrollo del arte abstracto de mediados del siglo XX. La 
exposición  se  llamó “Le Mouvementʺ y ayudó a delimitar el Arte Cinético  como 
corriente  artística.  Como  resultado  de  esta  muestra  se  publicó  el  Manifiesto 
Amarillo en el que aparecía el concepto cinético y en el que el artista declara: ʺ...no 




(El  ojo  sensible)  y  con  ella  se  consagró  el  Op  Art.  Antes  de  irrumpir  en  los 
terrenos  de  la  ficción  cinematográfica,  Brian  De  Palma  realizó  algunos 
documentales en la década de 1960. Entre ellos destaca The Responsive Eye (1966), 
un filme que se centra en la exposición celebrada en 1965.  




491 Gaston Diehl, Vasarely,  trad. al  inglés de Eileen B. Hennessy  (Nueva York, Crown Publishers, 
Inc.,  1979),  pág.  41.  https://www.guggenheim‐bilbao.eus/guia‐educadores/victor‐vasarely‐lacerta‐
1955‐79/ 
492   La galerista francesa Denise René se  interesó por el Arte Cinético y Op Art.   En  febrero de 1944 
inauguró la primera galería en el 124 de la Rue La Boétie con la exposición ʺDibujos y composiciones gráficas 
de Vasarelyʺ, donde  impulso  la  carrera del  joven  artista. Defendía  que  el  arte  tenía mucha  trayectoria por 












Eye  fue  la primera  exposición  significativa de  arte  óptico  celebrada  en Estados 
Unidos  y  reunió  a  varios  de  los  artistas  más  destacados  de  la  época  que 
incursionaron  en  este  estilo,  incluyendo  a  Víctor  Vasarely  y  Josef  Albers,    el 












Palma.  Cine  y  arte,  (18  noviembre,  2006):  http://www.enfilme.com/notas‐del‐dia/cine‐y‐arte‐the‐
responsive‐eye‐documental‐sobre‐op‐art‐dirigido‐por‐brian‐de‐palma 







Junto  a Vasarely,  es  iniciadora  de  este movimiento,  Bridget Riley  (1931), 
artista británica  reconocida por sus aportaciones pictóricas en  las artes visuales, 
reseñada  en  la  corriente    del  Op  art,  donde  se  la  conoce  como  una  de  las 
exploradoras en este estilo en dos dimensiones basado en  las ilusiones ópticas. A 
mediados  de  los  años  80  destacó  por  los  efectos  ópticos  que  conseguía  en  sus 
pinturas y que retaban al espectador a participar de la obra.  En 1965 expuso sus 
pinturas  junto  a  Victor  Vasarely  como  parte  de  la  exposición  anteriormente 
citada.  
Apunta  Gloria  González    (2013)  que,  decisorio  en  su  carrera,  fue  la 
asistencia  en  1958    a  la  exposición  The  Developing  Process  (El  Proceso  de 
Desarrollo),  basada  en  las  ideas  del  profesor  y  escritor Harry  Thubron,  quien 



































Tuvo  este  recurso  en  el  barroco  su  máximo  apogeo  y  sus  efectos  los 
podemos vincular a  los del arte óptico. En  la actualidad el recurso ha tomado  la 
calle,  decorando  paredes medianeras  o  abandonadas, muros,  paseos  y  suelos, 
fingiendo arquitecturas donde no  las hay. Normalmente son obras de colectivos 
                                                     
495 Cuenta  la  leyenda del  s.V a.C, que Zeuxis y Parrasio  celebraron un  concurso para determinar 
quién de los dos era el artista más grande.  El primero de ellos realizó una pintura de unas uvas tan 
reales que  los pájaros bajaban del  cielo a picotearlas, demostrando haber engañado a  los pájaros, 
cree  ser  el ganador del  concurso, pero,  a  continuación,  le pide  a  su  contrincante que descorra  la 
cortina de su obra para mostrarla y, se da por vencido,  tras comprobar que  la cortina en sí, era  la 
pintura.  Si Zeuxis engañó a los pájaros, Parrasio consiguió engañar al propio Zeuxis. 





















9.2. ANTECEDENTES  DEL  MOVIMIENTO  EN  EL  ARTE  DESDE  EL  FUTURISMO  Y  EL 
CONSTRUCTIVISMO 
Si  introducimos  el  elemento  dinámico  en  el  arte,  tenemos  que  hacer 
referencia  necesariamente  al  movimiento  constructivista  y  futurista,  ismos 
entusiasmados y pioneros  con el movimiento de  la máquina y  la  tecnología. El 
futurismo se inició en Italia, aproximadamente en el primer decenio del siglo XX. 
Su  afán  fue  romper  con  el  arte  del  pasado,  deseo  que  se  repitió  de  manera 
constante en muchos ismos, y que también rechazó un arte clasicista, a favor de la 




los museos,  galerías,  bibliotecas,  apelando  a un  arte para  el pueblo.  “Dicho  en 
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términos  sencillos,  el  futurismo  significó  odio  al pasado,  aspiramos  a  combatir 
enérgicamente el culto al pasado y a destruirlo”. F.T Marinetti 496. 





febrero  de  1909  el Manifiesto  Futurista.  Encontramos  en  el  texto  las  siguientes 
declaraciones:  
Declaremos que el esplendor del mundo se ha enriquecido con una belleza nueva; la 
belleza  de  la  velocidad. Un  automóvil  de  carreras...  un  automóvil  rugiente,  que 
parece  correr  sobre  una  estela  de  metralla,  es  más  hermoso  que  la  Victoria  de 
Samotracia 
¡Museos,  cementerios!  ¡Tan  idénticos  en  su  siniestro acodamiento de  cuerpos que 
no  se  distinguen! Dormitorios  públicos  donde  se  duerme  siempre  junto  a  seres 
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La  obra  de  Boccioni  es  fundamental  y  enormemente  influyente  en  el 








Igualmente,  antecedente  del  arte  cinético  que  comienza  a  simular  el 
movimiento, resulta ser el constructivismo ruso por la introducción en sus obras 
del componente espacio‐temporal, aproximadamente en 1914‐1917. 




Revolución  de  Octubre  de  1917.  En  1920  se  publicó  en Moscú  el  Manifiesto 
Realista de Anton Pevsner y Naum Gabo en cuyo texto encontramos la siguiente 
afirmación: 








señalada  de  toda  la  vanguardia  artista,  muy  influenciado  por  el  movimiento 
cubista.  En  su  concepción  del  arte  renegaba  de  las  obras  circunscritas  a  los 
museos o grandes centros de arte, la obra debía participar de la sociedad y formar 
parte  de  ella.  El  constructivismo  investiga  cambiar  la  concepción  del  arte  y 
revalorizar el artista industrial, que se aleja del artista artesano y se opone a todo 
el arte anterior. Tatlin busca la pureza del arte a través de sus obras, eliminando 









498     Texto disponible  en: http://cmm.cenart.gob.mx/doc/doc/timeline/citatorio/manreae.html.Véase 
cita 5   






Aproximadamente  para  el  año  1920,  la  estética  queda  sustituida  por  la 
funcionalidad  en  el  arte,  acercándose  a  la  forma  de  trabajar  de  los  ingenieros. 
Tatlin apostaba por la fusión de las artes y de los materiales.  El Monumento para 





en  1922  el  escrito Constritivisim que  fue  el primer  tratado  teórico  que prosperó 
después de la Revolución de Octubre y que supuso una auténtica declaración de 
guerra a  la cultura burguesa, a sus  formas y como reacción a  los defensores del 
arte  tradicional. El  arte debe presentarse  al  servicio de  los pobres de  la misma 
forma que el arte anterior ha estado destinado a  las minorías y a  los  colectivos 
adinerados de  clase  social  alta. Tras  la muerte de Lenin  en  1924  el  arte vuelve 
hacia el realismo y la tradición del siglo XIX. 
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A  partir  de  1925,  entran  en  escena  la  fotografía  y  el  fotomontaje,  con 
Lissitzky  y Rodchenko,  coincidiendo  con  los  inicios  del montaje  de  la  película 





el  crítico  de  arte  Iván Hevesy,  comienza  su  formación  y  carrera  como  artista. 





puros,  sin  uso  del medio  tono  o  la  degradación  de  este.  Empezó  a  trabajar  el 
collage buscando las particularidades del color. Al interesarse por la fotografía y 
sus posibilidades y completando con sus conocimientos de pintura, abandona el 
figurativismo  inicial,  experimentando  las posibilidades de  luz  que  la  fotografía 
ejercía  sobre  la  pintura.  En  1923  hasta  1928,  ejerció  de  profesor  en  la  Escuela 
Bauhaus  Alemana,  en  1937  fundó  la  New  Bauhaus  en  Chicago.  En  este  periodo 
experimentó  con  el  equilibrio  de  los  materiales  y  publicó  su  ensayo  Pintura, 
fotografía  y  Film  (1925),  publicada  originariamente  en  1925.  En  ella,  y  tomando 
como  base  la  pintura,  la  práctica  fotográfica  y  la  experiencia  cinematográfica, 
elaboraron una estética de la luz cuyo elemento generador será el fotograma. 
Organizada  por  la  Fundación  Solomon  R.  Guggenheim,  el  Art  Institute  of 
Chicago y Los Angeles County Museum of Art,  el Museo Guggenheim de Nueva York 
presentó  en    2016,  la primera  retrospectiva  integral  en Estados Unidos. Estuvo 
dedicada  a  la  obra  del  artista  y  educador  László Moholy‐Nagy.  La  exposición 




499  Información  extraída  de:http://artishockrevista.com/2016/07/01/retrospectiva‐laszlo‐moholy‐
nagy‐guggenheim/ 

















Laszlo Moholy‐ Nagy”, asienta que para este artista  la máquina  era una  forma de 
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En  el  Círculo  de  Bellas  Artes  y  dentro  del  Festival  Internacional  de 






La  preocupación  por  el  movimiento  en  la  escultura  está  claramente 
influenciada por el artista Marcel Duchamp, al que se le puede considerar pionero 
en arte  cinético. En 1923 viaja a París donde vuelve a estar en  contacto  con  los 
dadaístas,  período  en  el  que  crea  su  “Rotative  demi‐sphère.  En  1925  Duchamp 
realizaría una película “Anémic cinéma”. En estos términos narra Duchamp cómo 
llegó a la película: El cine me entretenía sobre todo por su dimensión óptica. En vez de 







501  Alfredo  Merino,“László  y  el  arte  de  la  luz”  (1  de  junio  2010),  El  Mundo  Photoespaña 
2010:Disponible en: http://www.elmundo.es/elmundo/2010/06/01/cultura/1275415070.html 
502 Marcel Duchamp ‐ Ingegnere del tempo perduto conversazione con Pierre Cabannedi MarcelDuchamp ( 
Milan:  Edizioni  Multhipla,  2010) 
1979)47_Digital_copia.pdf?AWSAccessKeyId=AKIAIWOWYYGZ2Y53UL3A 


















Estaba  construyendo  en  ese momento  una máquina  extraña  hecha  de  paneles  de 
vidrio  estrechos;  en  cada  uno  de  ellos  había  trazado  una  parte  diferente  de  una 
espiral. Todo  estaba montado  en un  eje  conectado  a un motor,  y  que  funcionaba 
gracias a un sistema de rodamiento de bolas. La teoría de Duchamp era la siguiente: 
pone  en  movimiento,  y  a  lo  largo  de  una  trayectoria  circular,  los  paneles 
complementan  entre  sí,  para  que  el  espectador  se  enfrentara  con  la  máquina. 









trozos  de  vidrio  volaron  en  todas  las  direcciones.  Sentí  que  algo  caía  sobre mi 






de  carpinteros  y  ebanistas,  lo  que  podríamos  denominar  trabajo  artesanal.  El 
mecanismo  usado  por  su  padre  para  aumentar  de  tamaño  los  bocetos  de  las 
esculturas,  mediante  el  pantógrafo,  resultó  ser  fundamental  en  los  futuros 
trabajos del artista504. 
                                                     
503  Información  extraída  de:  http://www.andrebreton.fr/work/56600100607720#  Man  Ray 
Autorretrato, París. (Citado en, Robert Laffont, 1964:73‐74) 
504 Un  pantógrafo  (de  las  raíces  griegas  παντ,  todo,  y  γραφ,  dibujo,  imagen)  es  un mecanismo 
articulado  basado  en  las  propiedades  de  los  paralelogramos;  este  instrumento  dispone  de  unas 
varillas conectadas de tal manera que se pueden mover respecto de un punto fijo (pivote). Se ideó 
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La  Tate Modern  de  Londres  en  2016  expuso  Peforming  Sculpture,  la mayor 
exposición  dedicada  a  la  obra  de  Alexander  Calder  en  Reino  Unido  hasta  el 
momento.  Reunió  más  de  100  obras  de  este  artista,  pionero  de  la  escultura 
cinética. Calder se formó como ingeniero antes de unirse a la Arts Students League 
















Coxon  (2015)  expone  que Calder  fue  un  radical  que  hizo  una  importantísima 
contribución  a  la  historia  del  arte,  incorporando movimiento  en  sus  esculturas  y 
liberándolas  del  pedestal.  Sus  obras  se  mueven  libremente  en  el  espacio, 





originalmente  para  reproducir  de  forma manual  dibujos  originales  a  distinta  escala,  aunque  el 

































maneras,  dependiendo  de  si  nos  referimos  a  obras  bidimensionales  o 
tridimensionales.  
El  coreógrafo,  artista,  bailarín, Yoann Bourgeois ha  conquistado  las  redes 
sociales con su último proyecto, El hombre en la historia: un intento de acercarse a un 
punto  de  suspensión,  así  se  titula  su  última  obra  dentro  del  ciclo Monuments  en 







Los  actores,  van  subiendo  a  la  plataforma  circular  en  continua  rotación 
para, una vez en  la cima, dejarse caer a  lo que parece una malla elástica central 
que, tras el rebote, los devuelve a la posición inicial desde donde se han lanzado. 
Mientras  algunos  espectadores  ven  un mensaje  de  eterno  retorno,  por  el 











de París:  el péndulo  estaba  formado por una  bala de  cañón de  28  kg.  Suspendida de  la  bóveda 
mediante un cable de 67 metros de largo; tardaba 16 segundos y medio en ir y volver. 




































El videoarte, entendido  como  corriente artística,  se  inicia en  torno a 1960, 
siendo el    principal antecedente del Arte Digital y del Arte Net. Este se gesta en 
época de rupturas radicales, en las que se están abriendo paso nuevas tendencias 





torno  a  los  años  60.  En  esta  ocasión  nos  interesa  por  ser  el  primero  que 
experimentó con el video arte en  su afán de buscar  la unión de  todas  las artes, 
eliminando  de  éstas  sus  diferencias,  su  clasificación  y  sus  especialidades.  La 
figura esencial es la de Wolf Vostell (1933‐1998) fundador del grupo, junto a Nam 
June Paik. Está  considerado uno de  los primeros videoartistas por  el uso de  la 
imagen electrónica, como material artístico. Los primeros datos en el uso de la TV 
apuntan a 1959,  cuando articuló en Colonia una exposición  con  contenidos que 




el  ʹYAM Festivalʹ que  tuvo  lugar el 19 de mayo de 1963 ante  las acciones y  los 
happenings  de  artistas  como Dick Higgins, Allan Kaprow,  La Monte Young  y 
Vostell y  el  Entierro  de  la  TV,  en  donde  un  televisor  encendido  es  enterrado  y 
envuelto en una especie de corona de espina. Con la instalación TV Dé‐coll/age del 
año 1963 Wolf Vostell se convierte en pionero de la instalación y con su video Sun 
in  your  head (El  sol  en  tu  cabeza)  también  de  1963,  en  precursor  del videoarte. 
Cabrera  (1963) apunta que Tanto  sus  obras materiales  como  los happenings,  estaban 
                                                     
508 Vostell acuñó el término de‐coll/ age (a raíz de un titular de prensa de un accidente aéreo) para 
denominar  sus  obras  realizadas  con  carteles  y  fotografías  desgarradas  y  objetos  fragmentados. 
Desde  entonces  denominó  sus  happening  acción‐dé  coll‐age.  Lino  Garcia  Morales,  El  arte 
contemporáneo en sala de guardia. (Teseo y Fundación TYPA, 2015), p.261. 










cantera donde previamente había  colocado un TV  en  funcionamiento y  apunta 
con un rifle disparando y destruyendo el aparato. Mediante sus happenings,  iba 
contra el medio televisivo y retomaba así la actitud nihilista del dadaísmo. 
La  actuación  del  artista  Nam  June  Paik,  (1932‐2006)  resulta  también 
fundamental  en  este  movimiento.  De  manera  activa,  el  coreano  participó  en 





En  1963 presentó  en  la  exposición  ʺMúsica y Televisión Electrónicaʺ  en  la 




509 Constanza Cabrera,  ”Wolf Vostell”,   Proyecto  Idis  ( Octubre  1963): http://proyectoidis.org/wolf‐
vostell/ 




una cámara portátil Sony recién adquirida. Las  imágenes  fueron  tomadas desde 
un taxi y mostró esa misma tarde las grabaciones a otros artistas en el local Soho, 




Desde  esta acción,  se  considera que nació  la  televisión abstracta y de uso 
antinatural  del  video.  Así  lo  relata  el  programa  de  la  retrospectiva  de  la 
videografía de  Nam June Paik (1963‐1993) Museo Reina Sofía en 1994511. 









510  Jorge  Bravo,  “Rostros  y  efectos”,  Revista  electrónica  del  instituto  de  investigaciones  estéticas 
Imágenes( 2006): http://www.esteticas.unam.mx/revista_imagenes/rastros/ras_june12.html 
511  Información    Disponible 
en:http://www.museoreinasofia.es/sites/default/files/actividades/programas/1994001‐fol_es‐001.pdf   
512 Ibid. 













Internet  tenemos mejores oportunidades de hacer algo; ya  se  está hablando de un 






artista  de  los  años  60  que  se  han  localizado  y  restaurado  recientemente,  se 
presentan junto con cintas de vídeo y emisiones de televisión realizadas a lo largo 
de toda su carrera. 
El  tratamiento  del  vídeo  que  hace  Paik  se  puede  observar  en  las  llamas 
















Nam  Jume  Paik  explicaba  su  relación  con  esta  nueva  forma  de  creación: 
Estamos  creando  realmente  un  nuevo  tipo  de  lienzo,  unos  nuevos  pinceles. Yo  soy,  de 
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alguna manera, un  ingeniero  investigador,  como  lo  es un  investigador  científico. Crear 
una obra es, para mí, lo mismo que investigar los medios515. 
Cilleruelo  y Crego,  (2002)  en  el  catálogo del  festival música Ex Machina, 




N.J. Paik. Gene Youngblood  en  su  libro Expanded Cinema  lo  incluye  como  una 
forma  de  cine  expandido,  es  decir  de  cine  experimental  que  ya no  es  cine  por  su 
soporte  sino  por  su  uso  de  imágenes  en  movimiento.  El  vídeo,  como  el  cine 
experimental, han incidido en la relación entre el lugar donde se forma la imagen, la 
pantalla,  y  el  entorno  donde  esto  ocurre. Esto  ha  llevado  al  vídeo  a  introducirse 
profundamente  en  el  terreno  de  las  instalaciones  que  es  probablemente  donde  ha 









El grupo Fluxus  se disuelve en  torno a  los años 70, pero el  trabajo de  los 
artistas  vinculados  a  este movimiento  solo marcó  el  comienzo  y  las  primeras 
experimentaciones con  las  tecnologías en el arte. A partir de estos momentos se 
continúa  trabajando  con  el  videoarte  y  sus  posibilidades,  a  la  vez  que  van 
                                                     











videocintas,  instalaciones  de  video,  performances,  entornos  de  sonido, 
presentaciones  de  música  electrónica,  ambientes  auditivos  y  obras  para  la 
transmisión de televisión. El descubrimiento del videoart se produce a raíz de la 
participación  en  el programa de Estudios Experimentales de  la Universidad de 
Siracusa  (Nueva  York)  en  una  época  en  la  que  el  video  ya  se  consideraba 
herramienta para  la  expresión  artística. Conforme  avance  la  tecnología,  su  obra  irá 
evolucionando  con  ésta,  es un  artista  que no  se  detiene  en un medio  sino  que  explora, 
investiga,  testea,  va  introduciendo modificaciones  y  actualizaciones    en  sus  trabajos  de 
manera progresiva, siguiendo las declaraciones de  Cirlot517. 
En  los  últimos  quince  años  su  trabajo  ha  experimentado  cambios 
significativos, tanto por la profundización en sus temáticas, como por cuestiones 
puramente  técnicas.  El  descubrimiento  de  la  pantalla  digital  como  soporte  para  sus 
últimas  obras ha  sido  realmente  importante y de  ello dejará  constancia  el  artista  en  las 
entrevistas que le han hecho518.  
En  1975  introducía  obras  de  tipo  experimental  y  manipulaciones 




A  principios  de  los  años  1980,  sus  ideas  y  su  capacidad  técnica  cambian 
debido al desarrollo de  los medios audiovisuales y a  su propia evolución en el 
plano personal. Su perspectiva vital da un giro cuando fue galardonado con una 
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Viola usa el video para explorar  los  fenómenos de  la percepción sensorial 
como una vía para el autoconocimiento.  
Sus obras se centran en  las experiencias humanas universales: nacimiento, 
muerte  y  desarrollo  de  la  conciencia,  y  tienen  raíces  en  el  arte  oriental  y 
occidental, así como en  las  tradiciones espirituales,  incluidos el budismo zen, el 
sufismo islámico, el taoísmo y el misticismo cristiano de San Juan de la Cruz.  
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Como  puede  apreciarse  en  la  imagen,  dos  mujeres  observan  salir  muy 
lentamente de una especie de altar repleto de agua, a modo de pila bautismal, a 
un hombre pálido y desnudo. Posteriormente con un  suave  tambaleo, cae y  las 
dos  mujeres  lo  ayudan  en  su  caída  hasta  que  prácticamente  en  el  suelo  lo 









Si  miro  esto  desde  el  punto  de  vista  de  nuestro  ojo  contemporáneo,  es  la 















Bill  Viola  acudió  a  la  inauguración  de  la muestra  “Noches  Oscuras  del 
Alma” producida por el Bòlit en el Centro de Arte Contemporáneo de Girona. Se 






venimos del  agua,  en  la vida  a  la Tierra  empieza  con  las  bacterias,  los peces,  las 
ballenas, el hombre… Toda la vida que vemos viene del agua. El agua es el elemento 
con mayor presencia en  todos  los elementos del mundo,  tiene muchas propiedades 
materiales, y es la primera composición del cuerpo. Cuando creamos vida, se protege 
dentro  del  vientre  de  las mujeres  y  vive  en  el  agua.  Es  una  sustancia  esencial, 
fundamental  y  profundamente  espiritual. Da  la  vida,  pero  igual  que  el  resto  de 




cosas  son  invisibles  al  ojo.  Todo  eso  conecta  el  agua  con  el  ser  humano  de  una 
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Nunca  te detienes a pensar que “moriré, me desintegraré, pero  los hijos  seguirán 
adelante igual que mis padres me concibieron de la nada y yo lo continuaré. Si no 
ves este ciclo eterno acabarás deprimiéndote y entristeciéndote522. 
La  obra  The Messenger  se  instaló  en  la  iglesia  de  Sant Nicolau  de Gerona 
hasta septiembre de 2009. La videoinstalación se pudo contemplar en un espacio 
destinado para el culto, mostrando  la  imagen de un cuerpo masculino desnudo 












522 Beatriz García Moreno,” Entrevista a Bill Viola, pionero del videoarte” La  revista del arte  (  julio 
2009): https://www.revistadearte.com/2009/07/12/entrevista‐a‐bill‐viola‐pionero‐del‐videoarte/ 




esta  ocasión  fue  la  Catedral  anglicana  de  San  Pablo  en  Londres.  La 
videoinstalación  estaba  compuesta  por  cuatro  pantallas  colocadas  de  manera 
vertical  y  cercana  al  altar  mayor  que  mostraban  cuatro  personajes  ante  el 












mediante  la  videoinstalación,  sustituye  a  la  pintura  o  la  escultura  en  un  gran 
templo de la cristiandad.   
El visitante accede al edificio religioso en busca de  la  imaginería religiosa, 
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tríptico,  una  videoinstalación.  El  choque  es  impactante.  Compuesta  por  tres 
pantallas  de  plasma,  la  central  más  alta  que  las  laterales,  la  videoinstalación 
consta de una duración de 13,13 min y sin registro de sonido. Entre lo occidental y 
lo  oriental,  una  figura  femenina,  sin  pelo,  con  un  color  de  indumentaria  que 
recuerda al de  los monjes budistas, arropada por  el  fondo de  la  ciudad de Los 
Angeles, amamanta un bebé. La imagen rápidamente tras unos segundos cambia 
a  la más pura de  las  imágenes religiosas, clásicas por excelencia, mostrando una 
piedad que soporta el cuerpo muerto de su hijo. La instalación genera un choque 
entre la vida, el nacimiento y la muerte. 
María  es  una  figura  femenina  universal,  presente  en  casi  todas  las 
tradiciones  espirituales  y  religiosas.  Ella mantiene  una  capacidad  infinita  para 
absorber y aliviar el dolor y el sufrimiento de todos los que acuden a ella. Ella es 
la  personificación  del  principio  femenino,  relacionado  con  las  ideas  de 
creatividad, procreación, fortaleza interior, amor y compasión524. 
El escritor y periodista Federico Utrera, presentó en CaixaForum Madrid en 
2011 el  libro Viola  on Vídeo,  la primera biografía de Bill Viola. El  evento  estuvo 
arropado  por  el  director  del  Thyssen, Guillermo  Solana  y  Simón Marchán  Fiz, 
catedrático de Estética de la UNED.  
Una  de  las  cosas  que  siempre me  ha  fascinado  cuando  estudiaba  pintura  en  la 
facultad de arte era la idea de que podía haber tiempo en la pintura. [...] Este sentido 
del  tiempo  fue  una  inspiración  y  una  guía  para mí  cuando  empecé  a  coger  una 




525    Paula  Achiaga,  “Pasión  por  Bill  Viola”  El  Cultural,(16    junio    2011), 
https://www.elcultural.com/noticias/arte/Pasion‐por‐Bill‐Viola/1770 











Filosofía  por  la Universidad  de Yale  y  la Universidad  de  Frankfurt  y  doctor  en Historia  del Arte  por  la 
Universidad de Michigan, además de profesor de Historia del Arte y Filosofía en la State University de Nueva 
York. Colabora como redactor en medios como Artforum, Sculpture y New Art Examiner. En 1997 recibió el 


















527   Donald Kuspit,   Arte  digital  y  videoarte. Transgrediendo  los  límites  de  la  representación  (Madrid: 
Circulo de Bellas Artes, 2005). Disponible en https://www.uv.es/~francas2/doc/textodoc15.pdf  






Dentro de  la  literatura crítica artística,  la simple clasificación de  la naturaleza del 
Net.art ha suscitado diversidad de opiniones. Por un lado, existen teóricos y artistas 
que consideran al Net.art una corriente dentro del New Media Art, mientras que 




para  posibilitar  una  creación  artística  de  carácter  innovador,  la  misma  obra, 
puede contemplarse rompiendo la barrera espacio temporal ya que en simultaneo 
puede  haber  infinitos  espectadores  contemplando  lo  mismo  e  incluso 
participando en la obra, como usuario. 
Existe bastante confusión en torno al arte vinculado a internet y las nuevas 
tecnologías,  los  límites  entre  las  terminologías dependen de  cada  autor  y  cada 
artista.  
El  Museo  Reina  Sofía  en  colaboración  con  la  Universidad  Complutense  de 
Madrid  establece  las  siguientes  denominaciones,  disponible  en  su  link.  En  la 
información de la página vinculada a un magister en conservación y restauración 
de  arte  contemporáneo,  Se  descarta  el  término Net.Art,  ya  que  se  vincula  a  pocos 
autores  durante  un  corto  período  de  tiempo  y  a  obras  muy  específicas  y  concretas. 
Alegando  que  las  condiciones  de  conservación,  documentación,  materiales,  soportes, 
almacenamiento o exposición son prácticamente similares, a toda esta tipología de arte,  se 





de  estética  y  teoría  de  las  artes,  (2013),  pp.80‐94. 
https://dialnet.unirioja.es/servlet/articulo?codigo=5063999 
529    Información  disponible  en:https://sites.google.com/site/netartpfmggrueso/home/‐que‐es‐el‐net‐
art 
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Siguiendo  la  misma  fuente,  Lourdes  Cilleruelo  señala  como  una  de  las 
características más importantes del arte de internet, la emergencia530.  
La  interactividad como  la  cualidad más discutida del arte de  Internet y distingue 
dos tipos:  la navegación más  ligada al hipertexto más  limitada; y  la  interactividad 
donde  el  artista dota  al usuario de herramientas  capaces de modificar  la  obra. La 
intimidad es otra de estas características la experimentación o visionado del artista 
escapa al control de este, todo lo que se ejecute, se hace desde el anonimato, el acceso 
aleatorio,  ya  que  el  usuario  es  quien  decide  las  entradas  y  salidas  o  el  plagio, 
cualquiera con un control c control v puede copiar indiscriminadamente531. 











mucho  que  ver  con  la  red.  Tú  asistes  a  la  conferencia. Conoces  a  ciento  y  pico 
personas  de  otros  países.  Eso  es  una  red.  Arte  no  es  sólo  la  realización  de  un 
producto que puede ser vendido en un mercado artístico y puede ser apreciado por 
un  pensador  o mediador. Es  también una  performance. Cuando  lo  estás  pasando 
bien es muy parecido a cuando estás creativo y produciendo algo. 
                                                     
530    En  su  tesis  doctoral  Arte  de  internet:  Génesis  y  definición  de  un  nuevo  soporte  artístico 
Universidad del País Vasco  Euskal Herriko Unibertsitatea . 














y académica  sobre qué  es  el net art,  según  el artista Vuk Cosic,  es más bien, una 
actitud ante esta forma de trabajar artísticamente. 
El origen del término Net Art, también utilizado Net.art  se atribuye al artista Vuk 








Universidad  del  País  Vasco  en  su  tesis  doctoral  del  año  2000,  autores  como 
Andreas Broeckmann  consideran  que  el New Media Art  abarca  todas  aquellas 
prácticas  que  utilizan  nuevas  tecnologías  informatizadas  (robots,  ordenadores, 
                                                     
532  Josephine  Bosma,  “Entrevista  a  Vuk  Cosic:  Net  Art  perse”  (27  septiembre  1997) 
https://nettime.org/Lists‐Archives/nettime‐l‐9709/msg00053.html 
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etc.).  Sin  embargo,  Gerfried  Stocker  y  Olia  Lialina, mantienen  que  existe  una 
relación en cuanto a  la utilización de esas nuevas  tecnologías, consideran que el 
Net.art conforma una categoría independiente533. 








que  la  ciencia  o  la  tecnología  contemporáneas  hayan  desarrollado,  tanto  por  las 
posibilidades materiales como por las conceptuales implicadas534. 
En  el mismo documento  también  encontramos  la  entrevista de Cilleruelo 
con el artista, presentamos un pequeño extracto a continuación. En esta reflexión, 
Cosic  aborda  la  necesidad  de  recurrir  a  la  tecnología,  no  sólo  en  lo  que  a 
creatividad o  ejecución del arte  se  refiere,  sino  en  su utilización  como vehículo 
para la difusión. 
J.C.  En  un  momento  en  que  todos  unos  espectros  de  nuevas  tecnologías  están 
llegando  al  nivel  de  la  vida  cotidiana  se  hace  necesario  conocer  cuáles  son  los 
conceptos  fundamentales  que  las  sustentan,  y  el modo  en  que  nos  influyen.  En 
particular, dada nuestra relación con la escena artística, resulta imprescindible ver 
el modo en que se están integrando dichas tecnologías en el arte contemporáneo. 
No podemos  obviar  el hecho de  que  el proceso de  creación de  la  obra de  arte  que 







534    Lourdes Cilleruelo  y  Juan Crego.  ʺAlgunas  cuestiones  sobre  arte  y  tecnología.ʺ  catálogo  del 
festival música Ex Machina, MEM Codex (2002). http://www.pent.org.ar/debates/especial/arte.pdf 
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en  las  características  de  acceso  individual  y  a  distancia  que  la  tecnología  actual 
permite,  generando  así  frecuentemente  un  abanico  de  diferentes  y  singulares 
propuestas artísticas, para las que se necesita una sensibilización nueva535. 
9.7.1 Vuk Cosic, el autor del concepto Net. art 
Esloveno nacido  en  1966  y  a  quien  se  le  atribuye  la  autoría del  concepto 
Net.art en 1995, es figura esencial y clave para el arte de las nuevas tecnologías.  
Mark Tribe & Reena Jana (2009) refieren como este artista leyó las palabras 
“Net”  y  “art”  separadas  por  un  punto  en  un  mensaje  de  correo  electrónico 
corrupto y empezó a utilizarlas para referirse al arte nacido en internet. “Uno de 
los proyectos de  los que más  se ha hablado es ASCII History  of Movinng  Images 
relatan estos autores como para la realización emplea un programa para transferir cada 




Para  Matthew  Harrison  Tedford  (2010)  Cosic  convierte  los  datos  de  la 
película  en ASCII,  el  código  informático  estándar  que data de  1968. El mínimo 
motivo verde sobre negro recuerda una estética de Geocities, y ver los videos alimenta una 
incómoda  nostalgia  por  las  edades  oscuras  de  la World Wide Web:  el mediados  de  la 
década de 1990 A fuerza de la rápida transformación de la web, los videos de Cosic parecen 
más viejos que una obra de Nam June Paik o incluso de los hermanos Lumière537. 






digitales. Ha  organizado  proyectos  curatoriales  para  el Nuevo Museo  de Arte  Contemporáneo, 
MASS MoCA  e  inSite_05. En  1996,  fundó Rhizome.org, un  recurso  en  línea para  el  arte de New 
Media. Reena Jana es una crítica y editora de Nueva York. Ha escrito sobre arte contemporáneo y 









a  la derecha. Aunque  la  lista de películas que ofrece  contiene  siete  títulos  (ʺluzʺ, 
ʺEisensteinʺ,  ʺKing  Kongʺ,  ʺStar  Trekʺ,  ʺvolarʺ,  ʺPsicosisʺ  y  ʺGarganta 
Profundaʺ), sólo cinco extractos están disponibles (ʺEisensteinʺ, ʺstar trekʺ, ʺblow 
upʺ, ʺpsychoʺ y ʺdeep throatʺ). Todos los personajes que componen el menú y las 
animaciones aparecen  en verde brillante  sobre  fondo negro,  recordando  la  estética 
minimalista  asociada  a  las  primeras  computadoras. Mientras  tanto,  una  delgada 
línea vertical que barre constantemente una sección de  la pantalla (movimiento de 
izquierda  a  derecha)  es  un  guiño  cómico  al  medio  original  de  los  extractos 




Un primer volume History  of  art  for Airports  (1997) donde  ironiza  sobre  la 
representación del arte en  la red. A  través de una serie de  iconos, como  los que 












de  Hipermedia  Artes  y  Literaturas.  En  línea  en  el  sitio  web  del  laboratorio  NT2. 
http://nt2.uqam.ca/fr/repertoire/ascii‐history‐moving‐images‐0 







En  resumen,  Joelle  informa que “ASCII History of Moving  Images es una 
obra  lúdica  que,  además  de  cuestionar  nuestra  relación  con  las  películas  y  las 





traducida  a  una  gran  cantidad  de  idiomas  y  que  nutre  al  lector  en  muchos 
aspectos del software cultural.  
Estos proyectos nos  recuerdan que,  al menos desde  la década de 1960,  la 
operación de traducción de medios ha sido el núcleo de nuestra cultura. Películas 
transferidas  a  video;  video  de  un  formato  de  video  a  otro;  video  transferido  a  datos 
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digitales;  disquetes  a  unidades  Jaz,  desde  CD‐ROM  a  DVD;  y  así  sucesivamente, 
indefinidamente539. 
En 2003 Lev Manovich, es entrevistado por Marta Garcia Quiñones y Daniel 





para  referirme  a  técnicas  o  estrategias  o  convenciones. No  quise  titular  el  libro 
Estética  de  los nuevos media  porque  para  el  público  en  general  estética  significa 
ʺbello y no belloʺ y no estoy interesado en eso. Decidí no utilizar la palabra poética, 
porque  tiene  ciertas  reminiscencias  estructuralistas  y  es  una  palabra  demasiado 


















540  Lev  Manovich,”  La  vanguardia  como  Sofware”  (2002),  Artnode,2.  Disponible  en: 
https://artnodes.uoc.edu//art/manovich1002/manovich1002.html.  Analiza  la  singularidad  de  la 
revolución de los nuevos media comparándola con la revolución vanguardista en el diseño, el cine y 
las  artes  visuales  que  tuvo  lugar  en  los  años diez  y  veinte. El  autor  argumenta  que  las  técnicas 
vanguardistas de los años veinte se transformaron en convencionalismos del software y la interfaz 
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vez  la verdadera vanguardia artística  sea  el propio  software. Porque, de hecho,  es 




relacionada  con  el  hecho  de  que  el  software  nunca  esté  acabado.  También  me 
interesa  cómo  esto  está  conectado  con  ciertos  tipos  de  cambio  en  la  economía 
productiva.  Con  las  redes  de  trabajo  basadas  en  los  ordenadores,  cada  vez  se 
modifican los productos más rápidamente, hay versiones nuevas cada día. El modelo 
de unos zapatos  se puede modificar muy  rápido porque  su producción  también  se 
basa en los ordenadores. Todo se actualiza constantemente541. 
Veamos  uno  de  sus  proyectos  Selfiecity,  Aplicación web  interactiva  para 
explorar un conjunto de datos de 3.200 fotos selfie de Instagram y visualizaciones 
separadas  de  estas  fotos  creadas  con  software  personalizado. Junto  con 
Dominikus  Baur,  Jay  Chow,  Daniel  Goddemeyer,  Nadav  Hochman,  Moritz 























Ruso  nacido  en Moscú  en  1963,  otro  de  los  artistas más  representativos 
pioneros del Art. Net es especialmente  involucrado con el arte del software y el 
arte en Internet. Ha trabajado con la fotografía, los medios de comunicación y el 




que  trabajaban  con  Internet  como medio  artístico. Un  breve  artículo  de Alexei 
Shulgin  en  Russian  Net.art  (1996),  ofrece  las  declaraciones  del  artista 
denunciando la diferencia que existe entre la escena artística en la Europa del este 
y  el  oeste  apelando  a  las  cuestiones  geográficas  e  históricas.  Informa  que  los 
artistas,  especialmente  los  rusos,  trabajan  de  forma  diferente  por  falta  de 
instituciones  culturales,  por  la  deficiencia  de  las  comunicaciones  o  la  falta  de 








542 Una  iniciativa de Alexei  Shulgin Moscow WWWArt Center  (1995)  fue una  galería de  arte  en 
línea. Información extraída de http://v2.nl/archive/works/moscow‐wwwart‐centre 





Su  proyecto más  popular  llegaría  en  1998,  cuando  fundó  una  banda  de 
cyberpunk llamada 386 DX. Estaba conformada por un ordenador con Microsoft 
Windows versión 3.1 y un procesador Intel 386 que ejecutaba un sintetizador de 
voz que  ʺcantaʺ  las  letras de éxitos musicales, con  la que ha ofrecido más de un 
centenar de actuaciones por todo el mundo. En 2004 diseñan ʹWIMPʹ, el programa 
de manipulación de  interfaz de Windows es un software VJ desarrollado con  la 




En  2006 Shukgin declara: Creemos  que  es muy  importante  reflexionar  sobre  el 







543  WIMPʹ,  Programa  de  manipulación  de  interfaz  de  Windows  (2004),  es  un  software  VJ 
desarrollado  por  Alexei  Shulgin  y  Victor  Laskin.  Información  extraída  de 
http://v2.nl/archive/works/wimp 







galería  de  arte  multimedia  y  un  colectivo  de  artistas.  Nuestros  productos  se 
desarrollan en formas tecnológicas modernas, dispositivos electrónicos de fácil uso y 
programas  de  computadora,  que  al  mismo  tiempo  son  obras  de  arte.  Nuestros 
productos existen más allá de las fronteras nacionales y culturales. Podían verse en 
interiores de moda, así como en exposiciones de arte contemporáneo y ferias de arte. 
Nuestros  increíbles  productos  nacen  donde  la  estética  fresca  se  combina  con  las 
tecnologías de la información, el diseño moderno, el arte pop y el procesamiento de 
datos  en  tiempo  real.  Nuestras  técnicas  amalgaman  el  código  abierto  y  las 
soluciones propietarias  con  los mejores  inventos de  arte de medios de  las últimas 
décadas.  Hacemos  arte  actualizado  al  mercado,  siguiendo  discursos  críticos 
recientes.  El  orgullo  es  un  sentimiento  natural  de  los  dueños  de  nuestros 
productos544. 
En  una  entrevista  con  Tilman  Baumgärtl545  nos  ofrece  una  visión  de  su 
trabajo  disponible en un artículo titulado: ʺNo creo en la autoexpresiónʺ. 







medios  (departamento  de  diseño)  en  la  Universidad  de  Ciencias  Aplicadas  de Mainz.  Tilman 





Sus  publicaciones  más  recientes  son  Southeast  Asian  Independent  Cinema,  un  lector  de  cine 
independiente joven del sudeste asiático. Como periodista, ha escrito desde principios de la década 
de 1990 para el diario Berlin die tageszeitung, Die Zeit, Neue Zürcher Zeitung, Telepolis  , Berliner 
Zeitung  y  otros  periódicos  y  revistas  alemanes  e  internacionales. 
https://en.wikipedia.org/wiki/Tilman_Baumg%C3%A4rtel 
494 | C E C I L I A  MAT EO   S ÁNCH E Z  
 
 
del  lenguaje del arte y el papel del arte y  las  imágenes en  la sociedad. También se 
trataba  de  reciclar  imágenes  que  ya  tenemos,  porque  creo  que  el  mundo  está 
sobrecargado de  imágenes. Tenemos  imágenes más que suficientes, y ahora está  la 




un  gran  espectáculo  de  fotografía  rusa  en  Alemania  (ʺNeue  Fotokunst  aus 
Russlandʺ  (Nuevo  Photoart  de  Rusia),  Badischer  Kunstverein,  Karlsruhe; 
Kulturhaus Osterfeld, Pforzheim; Karmeliterkloster, Frankfurt; Museum fuer Volk 
und  Wirtschaft,  Duesseldorf).  Algunos  proyectos  y  series  de  trabajos  muy 
interesantes no fueron incluidos debido a la obvia ignorancia de los curadores. 
Tilman Baumgärtl: Algunos artistas afirman que  la  interactividad del net art  lo 
hace  diferente  de  otras  formas  de  arte.  ¿Cuáles  crees  que  son  las  propiedades 
particulares del net art? 
Alexein Shulgin: No creo en la interactividad, porque creo que la interactividad es 
una  forma muy simple y obvia de manipular a  las personas. Porque  lo que sucede 
con  el  llamado  arte  interactivo  es  que,  si  un  artista  propone  una  obra  de  arte 
interactiva, siempre declara: ʺ¡Oh, es muy democrático! ¡Participa! ¡Crea tu propio 




honesto, no  estoy diciendo:  envíelo y  lo  firmaré. Organizaré una competencia con 






546  Tilman  Baumgärtl,  ʺNo  creo  en  la  autoexpresiónʺ  .Entrevista  completa  disponible 
en:http://www.kunstradio.at/FUTURE/RTF/INSTALLATIONS/SHULGIN/interview.html 























Paesmans,  Holanda  y  de  Bélgica,  respectivamente.  Ambos  son  considerados 
piezas  clave  para  esta  tendencia.  Siguiendo  a Mark  Tribe & Reena  Jana  (2008) 
explican: 
Cuando se publicó en 1993 la página principal on‐ line, al usuario se le descargaba 

















que  una  página–prueba  de  acceso,  accedía  a  páginas  repletas  de  residuos 
digitales,  fragmentos de  imágenes pixeladas y animaciones que no  funcionaban, 
etc.  Lo  que  concluye  siendo  según  Mark  Tribe  &  Reena  Jana  (2008)  “una 
presentación  intencionada  de  los  artistas  de  una  de  las  propiedades  estéticas 
fundamentales de internet: el glitch o la estética del error. Sus obras han exhibido 
en  La Documenta‐X,  Stedelijk Museum, Museo  Guggenheim  (Nueva  York),  Centre 
Pompidou  y Museum of the Moving Image (Nueva York), entre otros”548.  
Rhizome  (2014)  informa  en  su  página  oficial  de  la  entrega  del  primer 
Premio Net Art  de  $  10.000  se  otorgó  al  dúo  de  artistas  JODI.  Su  obra  altera 
radicalmente  las convenciones y  funciones de sistemas como páginas web, programas de 
computadora,  videojuegos  y  juegos  de  computadora,  aplicaciones  móviles  y  otras 
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Nick  Briz  explica  los  métodos  Glitch‐Art  de  JODI  en  una  entrevista 
realizada por Chicago Art Magazine (2011) en Cross Discipline Art  Featured550. 
Chicago  Art  Magazine  intentó  enviar  preguntas  de  entrevista  a  JODI. 
Cuando  intentamos  contactar  con  el  dúo,  recibimos  una  respuesta,  pero  las 
respuestas nos confundieron por completo. 
Mostremos alguna de ellas: 
Chicago Art Magazine: ¿Qué  espera  que  las personas que visitan  su  sitio web,  
wwwwwwwww.jodi.com, le quiten su obra de arte?  
Jodi: Ow w  ow w w w w w   wwwwwwwww.jodi.org No  se  encontró  La URL 
solicitada  / people‐who‐visit‐our‐web ʺno se encontró en este servidor. Además, se 
encontró un  error  404 No  se  encontró  al  intentar usar un ErrorDocument  para 
manejar la solicitud 
CAMag: ¿Cómo trabajan ustedes dos en equipo al crear su obra de arte? 








Fue  evidente  que  el  tipo  de  respuesta  que  recibió  Chicago Magazine  se 
podía  interpretar  como una broma, una  tomadura de pelo  o un  error,  recurrió 
entonces  a Nick  Briz,  un  artista  tecnológico  para  que  les  ayudase  a  descifrar, 





2011)  en  Cross  Discipline  Art.  Disponible  en:  http://chicagoartmagazine.com/2011/09/nick‐briz‐
explains‐the‐glitch‐art‐methods‐of‐jodi/ 





Por  supuesto  que  soy  extremadamente parcial  a  esta  estética;  JODI han  sido mis 
héroes  durante mucho  tiempo  y  han  influido  enormemente  en mis  sensibilidades 
estéticas  /  digitales  (así  como  en mi  perspectiva  conceptual  sobre  el  arte  de  los 
nuevos medios... y el arte en general). Como estoy tan familiarizado con su trabajo, 
puedo decirles que esto no se hizo apoyando  los codos en el  teclado  (aunque no se 
oponen  a  ese  método  de  producción  artística,  consulte: 




de  la manera  incorrecta  ʺ,  y  esto  va más  allá  de  la  creación  artística,  es más  su 
filosofía  de  vida.  Cuando  hablaron  (por  skype)  en  la  conferencia GLI.TC/H  que 
coorganicé el año pasado, dieron la conferencia al revés. 
Nick  Briz:  Hay  pocos  artistas  conceptuales  cuyo  trabajo  ilícito  será  la  misma 
respuesta años después de su producción, JODI quiere que la gente vea su trabajo (y 





Donde  la  tecnología  intenta  ser  transparente y no  intrusiva,  JODI  lo hace  obvio, 




Es  evidente  la  dificultad  para  investigadores  sin  formación  tecnológica, 
entender  este  tipo  de  intervenciones  artísticas  vía  internet,  por  los  tecnicismos 
utilizados y por  la gran  complejidad de estos  trabajos. Tenemos que  reconocer, 
                                                     
551 http://chicagoartmagazine.com/2011/09/nick‐briz‐explains‐the‐glitch‐art‐methods‐of‐jodi/ 
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que  navegando  por  la  obra  wwwwwwwww.jodi.org  hemos  sentido  por  un 
momento  temor  a  interactuar  con  ella,  nos  ha  parecido  una  navegación  poco 
usual,  insegura,  totalmente  incontrolable  y  desconocida,  ya  que  no  hemos 
encontrado nada  reconocible  en  su  recorrido  que nos hiciese  sentir  seguros. El 
pensamiento  que  nos  ha  invadido  inmediatamente  ha  sido  ¡un  virus  está 
fastidiando mi ordenador!. 
9.7.5. Un caso español: Daniel García Andújar ¿censura en su obra? 
Nacido  en Almoradí  en  1966,  es  un  artista  visual,  teórico  y  activista.  Su 
trabajo  se  encuentra  enfocado  al  campo  del  videoarte  y  del  net  art.  Andújar 
pertenece  a  irational.org  (referente  internacional  del  arte  en  la  red),  que 
actualmente se encuentra desactualizada. Fundador de Technologies To The People 
y  director  de  numerosos  proyectos  en  internet  como  art.net.dortmund,  e‐
barcelona.org o e‐valencia.org. El Centro de Cultura Contemporánea de Barcelona lo 
presenta  siguiendo  la  misma  descripción  que  el  artista  hace  de  él  mismo  al 
encabezar su C.V. como un artista que cuestiona, mediante la ironía y la utilización de 
estrategias  de  presentación  de  las nuevas  tecnologías  de  la  comunicación,  las  promesas 
democráticas e  igualitarias de estos medios y critica  la voluntad de control que esconden 
detrás  de  su  aparente  transparencia”.  Parte  de  la  constatación  de  que  las  nuevas 
tecnologías de la comunicación están transformando nuestra experiencia cotidiana552. 






muchos  intereses, así  como  la necesidad de  replantearse  el papel del  artista. El 
autor  de  la  obra  ¿es  aquel  que  crea  la  primera  imagen  o  el  que  actualiza  y  agrega 
                                                     
552 CV completo disponible en: http://www.danielandujar.org/cv‐espanol/ 
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contenidos a  esas  imágenes?.” El  lugar del artista  en  la  sociedad  en  la que actualmente 
vivimos, está claro que ha cambiado. El artista romántico, ya no existe553. 
El  artista,  para  la  página  del  Museo  Reina  Sofía  con  motivo  de  su 
exposición,  declara  que  le  interesa  trabajar  sobre  la  estructura,  ya  que  todo  el 
trabajo que muestra  está bajado de  internet. Daniel  expresa que no  trabaja  con 
público sino con participantes en un proceso cultural, los participantes tienen que 
aprender  a  codificar  y decodificar. Defiende  el  espacio del White Cube554,  como 
estructura que no limita y deja plena libertad al artista, el espacio institucional del 




sermones”  escrito  por  Jose Manuel  Costa555.  Este  comisario  y  crítico  comienza 
alzando  la pluma para denunciar que aunque muchos pretendan  ignorarlo, hay 





554  Esta  entrevista  es  publicada  como  una  contribución  a  Documenta  12 Magazines,  proyecto  de 
Documenta  12  en  el  que  participa  esferapública  conjuntamente  con  cerca  de  setenta  proyectos 
editoriales independientes de Asia, Europa y América. 
Jaime  Iregui:  Si  hay  un  espacio  expositivo  que  encarna  los  ideales de  la modernidad  es  el  cubo 
blanco. Su neutralidad y ausencia de ornamento aísla la obra de todo tipo de ruidos del entorno. Sin 
embargo,  desde  hace  décadas  ha  sido  vulnerado  por  trabajos  que  se  plantean  en  contextos  “no 




pop  y  cultura  contemporánea  en  El  País,  La  Luna  de Madrid  y  en  ABC,  donde  co‐fundó  su 
legendario Suplemento de Artes. Tras una temporada como corresponsal de ese diario en Berlín y 
Londres, regresó a Madrid como jefe de Culturas del diario Público. Después pasó a RNE, primero 
con  el  programa  Vía  Límite  y  actualmente  con  Retromanía.  En  sus  ratos  libres  programa 
exposiciones  y  eventos  como  ARTe  SONoro,  ECO,  Thomas  Ruff,  etc. 
https://www.eldiario.es/autores/j‐m‐_costa/ 








Como  por  ejemplo  Santiago  Serra  al  que  le  fue  retirada  su  obra  “Presos 
Políticos” alegando evitar la polémica en Arco 2018556. 
La  obra,  una  serie  de  24  retratos  pixelados  de  otros  tantos  personajes 
reconocibles en alguno de sus rasgos borrosos, pero sobre todo por los textos que 
los acompañaban: entre ellos, Oriol Junqueras, presidente de ERC, y de los Jordis, 
Jordi  Sànchez,  presidente  de  la Asamblea Nacional Catalana,  Jordi Cuixart,  de 


























IFEMA  persigue  con ARCOmadrid  configurar  una  feria  comercial  de 
alcance  internacional,  con  un  objetivo  de  fomento  del  coleccionismo, 
primando  garantizar  el  retorno  de  la  inversión  y  esfuerzo  que  hacen  las 
galerías participantes558.   




que  le  ha  supusieron  a  Andújar  una  querella  por  derechos  de  autor, 
interpuesta  por Visual  Entidad  de Gestión  de Artistas  Plástico. VEGAP,  la 
organización que fue creada en 1990, por un grupo de artistas españoles para 
gestionar de manera colectiva sus derechos de autor, de acuerdo con de la Ley 
de  Propiedad  Intelectual.  El  debate  y  la  diversidad  de  opiniones  en  este 
asunto,  se hizo eco a  través de  los medios de comunicación cuando un alto 
cargo de la Consejería de Cultura de Valencia, denunció la página del artista 
e‐valencia.org. 
La  Unión  de  Asociaciones  de  Artistas  Visuales  (UAAV)  calificó  ayer  de 
“extremadamente  preocupante”  el  cierre  de  la  página  web  e‐valencia.org  por  lo  que 
                                                     
558  Comunicado  extraído  de: 
https://elpais.com/cultura/2018/02/21/actualidad/1519205672_521958.html 
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enseñarnos  su  obra,  titulada  “Sangrar Luz”,  expuesta  en  el Museo de  la  Santa 
Cruz desde el 26 de junio de 2017 hasta el 26 de noviembre del mismo año. 
Sin  ningún  protocolo,  ni  endiosamiento,  se  muestra  natural,  cercano, 
receptivo  y  dispuesto  para  presentar  su  exposición,  dejando  espacio  y  tiempo 
para que el espectador  la disfrute y  la viva, así  lo entiende y así  lo transmite. El 
artista considera que se establecen dos tipos de relaciones en  la obra, de manera 








En una  entrevista  concedida para  la TV Diocesana  en  el programa  “Otras 
miradas”  en  octubre  de  2017,  Llamas  declara:”a  partir  de  haber  comenzado  a 
trabajar  con  el volumen,  aparece  el  concepto de  “mirada  interior”  te miras  a  ti 
mismo  y  a  la  vez miras  el  interior  de  la  humanidad.  El  punto  de  partida  lo 
establece  en  el  dolor  no  como  físico  sino  como  pequeñas  angustias  que  el  ser 
humano tiene, en las que él mismo se incluye. Declara su malestar ante un ritmo 
de  vida  demasiado  rápido  y  no  permite  ni  deja  lugar  al  silencio  en  la 
contemplación  del  arte.  Ante  la  obra  hay  que  callar  el  yo  de  uno  mismo  y 
                                                     
560  Información  disponible  en  la  página  oficial:  http://www.ignaciollamas.es/Espanol/intro‐
espanol.html 
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escuchar  la  obra.  “El  arte  se  entiende mucho menos  porque  no  hay  capacidad 
espiritual”561. 
La obra para  Ignacio Llamas  tiene que  tener una  función social, ya que  lo 
importante es el enriquecimiento del ser humano. 
Su  trabajo  se  basa  en  la  contraposición  de  opuestos,  blanco‐negra,  físico‐
espiritual,  vacío‐llena,  luces‐sombras  y,  en  esta  simbiosis  de  opuestos,  declara 
sobre la belleza que contiene también en sí la fealdad. Se considera un transmisor 
de la obra. La obra es quien al final, lo que cuatro siglos después, comunicarán al 
























muy  difícil  en  muchos  casos,  ¿cómo  se  posiciona?  Exponemos  al  hilo  de  la 
pregunta cómo algunos artistas declaran que  lo que se conserva, se guarda o se 
adquiere  es  el  concepto de  la  obra,  como  es  el  caso del danés Olafur Eliasson, 
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otros  se  niegan  rotundamente  a  someter  la  obra  a  procesos  artificiales  de 
conservación como de Zoe Leonard. ¿Cómo conservamos esa obra que carga con 
el peso de  transmitir en un  futuro quién he sido yo? El espacio y el  tiempo son 
condicionantes en ocasiones y parte fundamental para el sentir de la obra, aspecto 
sujeto a cada espectador e incapaz de ser registrado, pero, ¿la materialidad de la 
obra?  el  registro de  esa obra,  ¿mediante dispositivos móviles,  sería una posible 
opción? Cuando un museo, galería o fundación adquieren la obra, como es el caso 




A  este  tipo de  cuestiones,  el  artista declara que,  centrándonos  en  la obra, 
pare  él  es  muy  importante  la  materialización  de  la  obra,  es  fundamental  y 
también es igual de primordial la exhibición de la obra, puesto que su trabajo es 
bastante instalativo, por las condiciones de la luz, por el cómo se acede a la obra, 








obras  únicas  y  exclusivas  y  la  mano  del  artista  todavía  tiene  bastante 
protagonismo  y  luego,  hay  otro  tipo  de  obras  como  la  fotografía,  que  lleva 
consigo un proceso industrial más fácil de reproducir pero aun así, cada vez que 
tiene que hacer una  foto, no  llama al  laboratorio, sino que se desplaza a  la obra 
buscando  el  punto de  luz  necesario  porque,  aunque  te  aseguran  es  siempre  la 
misma,  no  es  verdad.  Para  Ignacio  la magia  está  en  ese  pequeño  detalle  del 
tratamiento del  color, de  la  intensidad de  la  luz,  y  resulta  fundamental  cuidar 
esos detalles porque son elementos importantes y parte de la materialización. Con 
respecto a  las exposiciones, su obra, no es efímera en general o una parte de su 
obra,  que  sería  la  parte  más  escultórica,  fotográfica,  pero  hay  otra  parte  de 








mismas  condiciones no  se pueden  reproducir ya que  el  espacio  es diferente,  la 
forma  de  acceder  es  diferente.  Le  preguntamos  a  Ignacio  si  le  parecería más 
adecuado  para  cierto  tipo  de  intervenciones  hablar  de  semidocumentación  en 
lugar  de  documentación  mediante  tecnología  móvil.  Le  parece  adecuado,  así 




instalación  y  que  cada  vez más  tal  y  como  se  presenta  el  arte  contemporáneo 
sobre  todo  con  el  tema  de  la  instalación,  la  importancia  que  tiene  el  propio 
espacio. El público cada vez es más consciente de las condiciones de la obra hasta 
ahora  en  manos  de  técnicos  que  van  con  patrones  establecidos  y  que  no 
diferencian el montaje de un artista u otro. 




sí.  Lo  que  le  lleva  a  pensar  que  la  figura  del  intérprete  puede  ser  interesante. 
Llegamos a la conclusión de la necesidad de vinculación que debería existir entre 
un artista y el intérprete, de esa manera las obras serían iguales en cualquier sitio 
donde se mostrasen, si es que esa es  la  intención del artista. Desde  luego cuanta 
más  documentación  exista  de  cómo  se  instalan  las  obras,  de  lo  que  piensa  el 
artista cuando monta una determinada obra, más posibilidades hay de ser  fiel a 
esa idea, cualquier dispositivo, es válido. El montaje de la obra, influye de manera 
rotunda  en  la manera de  ver  las  obras.  Ignacio hace  referencia  a una pieza de 
Iturralde  que  no  necesita  ser  explicada  ya  que  la  propia  atmósfera  de  la 
exposición,  la  explica:  el  círculo  como  movimiento  constante  con  referencias 
conceptuales que genera la propia exposición, todo influye y es importante en la 
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percepción de una obra.   Cuanto más propensa sea  la atmósfera de  la obra, más 
propenso  está  el  espectador  para  llegar  a  ella.  Le  comentamos  al  artista  que 































Durante  toda  la historia del arte,  los escultores y pintores han  tenido muy 
presente  la búsqueda del movimiento,  la  representación o  sensación de  éste  en 
sus  obras,  ya  que  mediante  él  se  adquiría  mayor  impresión  de  realidad.  En 




que  se  ha denominado,  escultura  cinética  capaz de  crear  nuevas  sensaciones  y 
experiencias espaciales en el espectador. El aeropuerto Changi de Singapur con la 
colaboración de la agencia de Sauter expone una instalación de arte cinético en la 
Terminal  1,  llamada  Kinetic  Rain,  (ubicada  en  las  escaleras  de  salida  de  la 
terminal).    Compuesta  por  segmentos  de  los  que  penden  gotas  de  aluminio, 
cubiertas de bronce. Cada gota está articulada a un cable de acero  a  los motores 
ocultos  en  el  techo.  Con  un  movimiento  preestablecido  bailan  y  se  mueven, 
simulando  el movimiento  de  un  avión  en  el  aire.  Su  contemplación  transmite 
armonía,  tranquilidad,  calma,  sosiego  y  paz.    Se  transforma  constantemente 














ʺ1.78ʺ dentro del  título  se  refiere  a  la  cantidad de microsegundos que  el día  se 
acortó cuando un único evento físico desplazó la masa de la Tierra, acelerando así 
la rotación del planeta un día. ”Este trabajo examina la interacción compleja de los 
muchos  sistemas  y  escalas  de  nuestro mundo  físico  entre  sí. Una  intervención 
especial  en  forma  de  escultura  que  explora  los  ciclos  del  tiempo.  Compuesta 
materialmente por una malla formada por capas de fibra atada, de 45 metros de 
largo por 35 de ancho y 21 de alto y combinada con  luz. La  instalación de esta 
artista  presenta  una  contraposición  con  el  espacio  que  la  contiene,  edificios, 




la gente se ha reunido en  la Plaza Mayor.  ʺEn  los últimos cuatrocientos años,  la 
gente  se  ha  reunido  en  la  Plaza  Mayor  para  presenciar  corridas  de  toros  e 
incendios de  la  Inquisición españolaʺ, dijo Echelman.  ʺHoy nos reunimos con el 
arte  que  explora  nuestro  concepto  del  tiempo  para  debatir  ideas.  Esta  es  una 
trayectoria esperanzadora para la humanidadʺ562. 
Siento  la necesidad de encontrar momentos de contemplación en medio de  la vida 
cotidiana  de  la  ciudadʺ,  dijo Echelman.  Si mi  arte  puede  crear  una  oportunidad 
para  contemplar  los  ciclos  de  tiempo  más  grandes  y  recordarnos  que  debemos 






















cualquier  lugar,  siendo  uno  de  los  fenómenos  más  significativos  del  arte 
contemporáneo. Para soportar esta afirmación, se ha seleccionado la performance‐
instalación  Sub  Specie  Aeternitatis  realizada  por  Belén  Blesa,  docente  y  artista 
nacida en Murcia en 1974.  
Se desarrolló  el  11 de mayo de  2018  en  el paraje natural de  “Las  Flotas” 
(Alhama de Murcia) con una duración limitada a unas pocas horas y destinada a 
un público caracterizado por  la variedad y  la heterogeneidad. Como artistas no 
invitados, destacaron el azar y  la sorpresa que se convirtieron en    los elementos 
más valorados de todo el evento. 
La  obra  nace  de  los  momentos  capturados  por  Blesa  convertidos  en 
instantes  de  vida,  una  bicicleta,  su  “saber  mirar”  y  con  un  teléfono  móvil 
heredado de su hijo, únicas herramientas invitadas a la construcción de su obra.  
Sin  grandes  aspiraciones  artísticas  y  carentes  de  tecnología  de  última 
generación,  la  libertad,  parece  ser  el  elemento  perfecto  y  aliado    en    su  obra, 
componente con el que declara sentirse  bastante cómoda.  
Contrasta de manera muy impactante, la fragilidad de su obra fotográfica y 
los  soportes  en hierro que  la  contienen,  formando una  simbiosis perfecta  entre 
continente y contenido, sin marcos, para que su obra se funda con la eternidad del 
material,  convirtiéndose  este  en  una  prolongación  del momento  atrapado  que 
aguanta. Cada composición fotográfica se acomoda, a su vez, con un fragmento o 




de  Juan Gallego Moya,  tenor  y  docente  en  el  área  de  expresión musical  de  la 
Universidad Cátolica de Murcia, que interpretó la pieza Mattinata de Leoncavallo de  
Ruggero Leoncavallo,  envolviendo el  acontecimiento artístico. 
Sonido,  color,  fragilidad,  palabra,  aroma,  música,  belleza,  se  articularon 
para crear un acontecimiento imprevisto, limitado en tiempo y forma.   
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Obras  naturales  sí,  pero  también muy  nobles  y  empáticas,  realizadas  sin 
planificación  temporal,  no  sujetas  a  cánones  disciplinarios,  capaces  de 
inmortalizar el “aquí y el ahora” que, desde  su captura, atrapan  la  filosofía del 
momento. 
Hemos seleccionado esta efímera exposición, precisamente por  la  temática 
de  esta  investigación,  la  documentación  del  arte  de  nuestro  tiempo. 
Acontecimiento  irrepetible  del  que  se  conservan  fotografías  y  videos,  tomados 
por la propia artista y por el público invitado al fugaz evento. 







suceden  y  eso  es  lo  central,  que  se  mueva  algo  en  alguien.  Quise  hacer  un 











esa  obra  porque  fue  todo  lo  que  pudo  ser  concentrada  en  ese momento. Después, 
tuve que aprender a soltarla, a no apegarme a lo que había sucedido. Mi relación con 
la  obra  ha  sido  un  trabajo  personal. Ahora,  en  lo  que  pienso  es  en  no  repetir  lo 
mismo en un futuro. Ahí hay una línea muy delgada entre, partir de la inspiración 
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que  me  sigue  produciendo  Sub  Specie  Aeternitatis  para  crear  algo  diferente,  o 




B.B El  tiempo,  sin duda,  como  contenido y  como  elemento de  la  instalación. Sub 
Specie Aeternitatis hace referencia a pequeños bloques de eternidad experimentados 




Además,  el  tiempo  atmosférico  también  era  clave. El  día  anterior  a  la  exposición 
cayó un diluvio en Alhama de M. Las predicciones daban sol para el día siguiente. 
Francamente, fue una suerte. Pero conté con la posibilidad de tener que cambiar el 
día  con  todas  las  distorsiones  que  hubiera  implicado.  Fue  un  riesgo  que  decidí 
asumir.  
C.M ¿Piensas que tu obra‐ instalación   ha sido documentada?  
Ahora mismo no  hay una  documentación  “oficial”, no  hay nada  publicado. Casi 
todas  las  personas  que  había  en  el  evento  hicieron  capturas  con  su móvil:  fotos, 
videos. Si a eso se le llama documentación, la hubo. Lo que entiendo no ha habido ha 
sido  una  difusión  de  todo  ese material  en  redes.  Planteé  la  obra  sin medios  (tv, 
radio…),  quería  que  fuera  una  experiencia más  íntima  que  social.  Creo  que  las 
personas que estaban allí lo captaron, y me da que guardaron el secreto. (ja, ja).  
El  arte  tiene  que  ver  con  desvelar  el  secreto,  pero  el  desvelamiento  solo  te  hace 
consciente de que hay un  secreto, me gusta  esa  experiencia. Creo que, a veces,  la 
difusión mal planteada, sobre todo cuando se vuelve muy autorreferencial o con un 
deseo implacable de hacerse notar, machaca esa experiencia.  
C.M  ¿Los  dispositivos  móviles  para  la  documentación,  te  parecen 
adecuados para transmitir la obra? 





















































































obras  de  arte  es  el  conjunto  de  acciones  y  procesos  de  examinación, 
documentación,  tratamiento,  prevención  y  cuidado,  que  van  destinados  a 
resguardar el arte con y para distintos fines, entre los que prevalece la protección 
del  patrimonio  artístico  para  el  futuro.  Cuando  se  hace  necesario  intervenir 
físicamente la obra, la restauración intenta devolver la eficacia y originalidad a las 
piezas tras sufrir algún tipo de deterioro, bien sea producido por la manipulación 
o  transporte,  el  vandalismo,  una  mala  conservación  derivada  de  factores 
medioambientales o el deterioro natural por el uso de materiales que componen 
la obra.  
Apuntamos  en  este  momento  que  las  modificaciones  que  se  ejecutan 
cuando  las  obras  de  arte  son  sometidas  a  procesos  de  conservación  y/o 
restauración,  apunta Walter  Benjamin,  no  sólo  corren  el  riesgo  de  perder  su 
significado,  sino que  también  se pierde el aura de  la obra, “el aquí y  el ahora” 
relacionados  con  su  originalidad,  que  constituyen  lo  que  se  viene  a  llamar,  su 
autenticidad”. 
Baldini clasifica tres estados de  la obra en el tiempo y  lo expresa de  la siguiente 
manera: 
Durante  su  vida  la  obra  de  arte  puede  encontrarse  en  tres  estados:  el  de  la 
‘’destrucción’’  (thánatos), que puede producirse por una  falta de acción por parte 
nuestra (descuido y abandono que llevan a la degradación), o por un acontecimiento 
externo  violento  y  traumático  (terremoto,  guerra,  caída,  incendio,  etc.);  el  de  la 
prolongación de su ‘’vida’’ (bios), que resulta del acto físico del cuidado material de 
la obra para protegerla de los daños y las pérdidas (mantenimiento y conservación); 









investigación de  cuestiones  relacionadas  con  la  conservación,  la  restauración  es 
disciplina de talante más técnico y no forma parte del objeto de nuestro estudio.  
Dependiendo  de  la  institución  que  posee  la  titularidad  de  las  piezas,  el 
patrocinio de las fundaciones o la decisión de los museos que albergan de manera 
permanente  las  obras,  se  ha  actuado,  generalmente  siguiendo  protocolos  y 
actuaciones  muy  parecidas  y  estandarizadas.  Básicamente,  los  procesos  para 
tratar obras de arte hasta  la II Guerra mundial han sido  los mismos con algunas 
variedades  y  particularidades,  pero  en  la mayoría  de  los  casos  son  técnicas  y 
procedimientos establecidos y consensuados. 










El problema de  la  restauración,  conservación del arte para disfrute de  las 
futuras  generaciones  o  para  su  registro  por  ser  una  parte material  de  nuestro 
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mente de  artistas,  conservadores,  restauradores,  curadores,  comisarios  y  en  los 
propios artistas desde los comienzos.  Todos o casi todos han sido conscientes de 
su preservación mediante el uso de técnicas y materiales adecuados. Ahora bien, 
la  diversidad  de  formatos  y  nuevas  vías  artísticas  que  surgen  en  el  arte 
contemporáneo obligan a crear nuevos sistemas de documentación, catalogación, 
estudio e investigación.  
Siguiendo  a  García  (2009),  ”en  la  labor  de  conservación  influyen  ciertas 












perdurabilidad de  la acción,  la condición del espacio y del  tiempo o  las  técnicas 
utilizadas. Se hace necesario entonces, albergar nuevos mecanismos que atiendan 
estas nuevas y caprichosas obras, así como sus cambiantes condiciones. 
Michèle  Laird  en  un  artículo  de  (2012)  titulado”  Para  salvar  el  arte 
contemporáneo  de  la  autodestrucción”567,  nos  explica  cómo  los  restauradores, 
desde  los  años  70,  trabajan  en  la  investigación  de  nuevos  métodos  para  la 
conservación de la obra contemporánea sujeta a unas condiciones sin precedentes. 





567   Michel  Laird,  “Para  salvar  el  arte  contemporáneo  de  su  autodestrucción”  Sswssinfo.ch  (  26 
diciembre  2012),Disponible  en:  http://www.swissinfo.ch/spa/en‐busca‐de‐eternidad_para‐salvar‐el‐
arte‐contempor%C3%A1neo‐de‐la‐autodestrucci%C3%B3n/34574360 
 










que  es  importante  realizar documentos que  consignen  la  existencia de  estas obras 
para permitirles seguir vivas. El ‘land art’, por ejemplo, arte desarrollado a partir de 








objeto  resolver  los  problemas  que  imponen  aquellas  tecnologías  usadas  en  las 
obras  que  luego  se  vuelven  obsoletas,  y  también  los  relativos  al  arte  del 
‘performance’ que son representaciones únicas y efímeras”569. 
Las características de las obras presentadas en ferias de arte son analizadas 
por  conservadores  y  restauradores.  Reunidos  en  Madrid  durante  Arco  2009 
explican la complicada tarea de mantener en buen estado el arte contemporáneo. 
Acudimos  a  un  artículo  de  Lafort  (2009)  que  titula” Óleo…  sangre,  plumas  y 
caramelo”.  En  esta  publicación  se  abordan  distintas  y  a  veces  muy  dispares 
opiniones en boca de los propios artistas, sobre cómo actuar ante la conservación 










propiedad  intelectual  de  la  obraʺ.  Por  eso  impulsó  a  finales  de  los  ochenta  la 
creación de una  base de datos  que  recoge,  a partir de  entrevistas,  los  criterios de 
cada  artista.  Hoy,  ese  archivo  lo  sigue  gestionando  el  grupo  español  de 
restauradores de arte contemporáneo del International Institute for Conservation of 
Historic and Artistic Works (IIC)570. 
11.2. LA  IMPERDURBABILIDAD  DE  LOS  MATERIALES  Y/O  LA  DESAPARICIÓN  O 
MODIFICACIÓN DE LA OBRA COMO PARTE DEL PROCESO 
Uno de los aspectos en la obra contemporánea que más ha preocupado a los 
profesionales  vinculados  al  mundo  del  arte,  ha  sido  la  utilización  de  ciertos 
materiales de carácter efímero usados por los artistas. En esta condición hay que 
diferenciar dos aspectos de carácter fundamental: por un lado, cuando la obra no 
soporta  el  paso  del  tiempo,  a  veces  muy  limitado,  y  se  va  deteriorando, 
concluyendo con su total desaparición bien sea por  la propia autodegradación o 
por agentes meteorológicos, que propician y aceleran su proceso. Por otra parte, 
está  la condición de que esa desaparición,  forme parte del propio proceso de  la 
obra buscado por el artista y que, sin ésta, la obra pierde su sentido como tal. 
 Pongamos algún ejemplo para sustentar el discurso basándonos en artistas 
ya  mencionados  e  introduciendo  otros  trabajos  de  similares  características. 
Veíamos cómo Nelé Azevedo sentaba sus hombrecitos de hielo en espacios muy 
transitados.  El  hielo  por  su  propia  condición  y  por  el  efecto  del  sol,  se 
descongelaba. La  acción  consistía  en  concienciar  al  espectador de un problema 
que  hace  ya  años  venimos  escuchando,  el  deshielo  de  los  casquetes  polares 
provocado por el calentamiento global del planeta.   Esta acción‐instalación  lleva 
implícita  la desaparición de  la obra. Si no ocurriese, no  tendría sentido, además 
estaría  transmitiendo un mensaje  totalmente  contrario. La  intervención,  solo ha 
sido documentada mediante  fotografías y videos  tomados por personas que  en 
ese  determinado  momento  deambulaban  por  la  zona  azarosamente,  por 
casualidad o invitados por la artista.  
                                                     
570    Isabel  Lafont,  “Óleo…  sangre,  plumas  y  caramelo”,  El  País  (  febrero  2009) 
https://elpais.com/diario/2009/02/17/cultura/1234825203_850215.html 
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En  lo  referente  a  la  desaparición  de  materiales,  un  caso  similar  al  de 
Azevedo es el presentado por Zoe Leonard en Strange Fruit.  
Su obra  fue adquirida por el Museo de arte de Filadelfia, que planteó con 
esta  compra  la  utilización  de métodos  de  conservación,  ya  que  la  obra  estaba 
compuesta de  cáscaras  y pieles de  fruta  que  se descomponían  y  que  la propia 
artista  cosió  con  alambres,  botones,  hilos,  etc.  Evidentemente,  los  materiales 
suponían  un  problema  a  la  hora  de  la  conservación,  aspecto  que  al museo  le 
preocupaba.  
Gilman  (2015)  relata  cómo  Ch.  Sheidemann  dedicado  a  la  conservación, 
planteó “una posible  solución que consistía en un  sistema de enfriado  rápido y 
posteriormente remojarlas al vacío en un aglutinante Paraloid B72571.  Zoe se negó 
por considerar que la degradación de las piezas formaba parte de la obra.572 
 Actualmente  se  conservan  25  piezas,  que  no  son  la  obra  en  sí,  sino  una 






571  El  Paraloid  es  una  resina  sintética  para  fines  diversos,  tanto  por  sí  sola  como mezclada  con 
pigmentos, y se suele emplear en restauración como adhesivo, como barniz, como aglutinante en la 
reintegración,  y  como  consolidante  de  gran  estabilidad;  en  términos  generales,  ha  demostrado 





























estaba realizada con  fresas que colgaban del  techo de  la sala de exposiciones en 
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Esta  obra  nos  sirve  para  reflexionar  sobre  la  imposibilidad  de  poder 
documentar estos  trabajos en su  totalidad. El olor que desprendía  la  instalación 
de  esta  artista  no  es  viable  registrarlo,  ni documentarlo,  haciendo  imposible  el 
registro  total  de  la  pieza. A  esta  condición  hay  que  añadir  que  cada  visitante 
contempló  una  versión  distinta  de  la  pieza,  incluso  si  en  el  periodo  que 
permaneció instalada se hubiese visitado la obra en varias ocasiones, la visión de 
ésta no sería  la misma. El  interés de  la pieza  radica precisamente en mostrar  la 
fragilidad de estas instalaciones colgantes que muestran los procesos naturales de 
descomposición de materiales efímeros y orgánicos. 
El  artista  belga  Jan  Fabré  lleva  a  cabo  una  intervención  que  consiste  en 
forrar  las ocho columnas corintias de  la entrada de  la Universidad de Gent con 
lonchas de jamón. Esta instalación de carácter orgánico tuvo que ser desmontada 
por  el  proceso  de  descomposición  que  el  material  estaba  generando  y  el 
desagradable  olor  que  desprendía.  Se  hace  evidente  entonces  afirmar  que  este 
tipo de  obras  tiene  que  ser documentada mediante  fotografías,  videos  o  textos 
ante la imposibilidad de su conservación total. 
Michaël  Amy  (2004),  en  una  publicación  del  Centro  Internacional  de 
Escultura,  titulada  “Midiendo  las  nubes:  una  conversación  con  Jan  Fabre”, 
entrevista al artista y éste declara  su preocupación por  la perdurabilidad de  su 
obra.  
MA: Tu trabajo puede verse extremadamente delicado. ¿Es efímero? 
JF:  Uso  materiales  fuertes,  que  tienen  una  apariencia  frágil.  El  color  de  esos 
caparazones  de  escarabajo  nunca  se  desvanecerá,  ya  que  el  integumento  externo 
contiene quitina, uno de los materiales más fuertes y más livianos en la tierra, que 
se usó para objetos destinados a la estación espacial Mir. Los científicos una vez más 
están  estudiando  el mundo de  los  insectos. Amo  la durabilidad de  las cosas. Creo 
para  el  futuro.  Creo  que  mi  trabajo  contiene  muchos  acertijos  y  capas,  que  se 
revelarán más claramente al espectador en, digamos, 50 o 100 años. Solo entonces se 
entenderá  mejor  mi  trabajo. Me  parece  una  idea  tan  hermosa:  vivimos  en  una 
sociedad donde nadie  se preocupa por  la durabilidad, mientras que  los  artistas  se 
ocupan precisamente de  cuestiones de durabilidad. La durabilidad  es un  concepto 
bastante  anticuado.  Ya  no  se  le  permite  creer  que  su  trabajo  tendrá  valor  en, 













animales  y medioambientales.  Lady  Gaga  apareció  en  los MTV  Video Music 
Awards en 2010 con un vestido que consistía en capas de filetes crudos de pinzón, 
carne de los costados de una vaca, causó una pequeña tormenta mediática. 
Expuso  que  llevaba  su  famoso  vestido  como  una  declaración:  ʺSi  no 
defendemos  nuestros  derechos  ahora,  no  tendremos  más  derechos  que  estos 
trozos de carne. Y no soy un pedazo de carne”. 
                                                     
573 Michaël  Amy,  “Midiendo  las  nubes:  una  conversación  con  Jan  Fabre”,  Una  publicación  del 
Centro  Internacional  de  Escultura.  Sculpture,  Vol.23  No.2  (Marzo  de  2004): 
https://www.sculpture.org/documents/scmag04/march04/fabre/fabre.shtml 










Gilman  (2015)  en  un  artículo  titulado  “  La  toma  de  decisiones    en  la 
conservación  de  obras  de  arte  efímeras  con  alimentos”  relata  el  caso  de Artur 
Barrio “En  Interminável,” donde este artista colocó café en el suelo y  lo aplastó 






 Contra  las  categorías  de  arte,  contra  los  salones,  contra  los  premios,  contra  los 
jurados,  contra  la  crítica de arte  (...) Así  como  considero que  los materiales  caros 
vienen impuestos por el pensamiento estético de una élite que piensa en términos de 
arriba  abajo,  me  enfrento  a  situaciones  efímeras  con  el  uso  de  materiales 
perecederos, en un concepto de abajo arriba.575 
Este autor trabaja con materiales perecederos como café, pan, una langosta 





574    Información  extraída  de:http://www.tento.be/special/special‐eten‐deel‐4‐moderne‐fijne‐
vleeswaren 
575 Natividad Pulido,” Basura, excrementos, carne cruda, café... Así son  las obras de Artur Barrio”, 
ABC  Cultural,  (23  mayo  2018):  https://www.abc.es/cultura/arte/abci‐basura‐excrementos‐carne‐
cruda‐cafe‐obras‐artur‐barrio‐201805230027_noticia.html 
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¿Cuál  es  la  mejor  forma  de  respetar  la  integridad  material  y  conceptual  de  la 
instalación en el caso de realizarse una nueva exposición? A  la  luz de este tipo de 






evolución. Estas  obras  tan  dispares,  diseñadas  en  algunos  casos  para un  entorno 







genera  el  uso  de material  orgánico  en  el  trabajo  de  una muestra  de  distintos 
artistas.  Ante  la  imposibilidad  de  mantener  la  obra,  los  conservadores  y 
responsables  de museos  que  las  adquieren  para  sus  colecciones,  optan  por  la 
documentación fotográfica o en video, ya sea como medio para poder reexponer 
la  obra  o  para  mostrarla  mediante  imágenes,  ya  que  no  es  posible  en 
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privado,  su  utilización,  habitabilidad  y  función  en  el  espacio  urbano.    Por  su 
ubicación  invitan a  los espectadores a  introducirse en ellas para  interactuar con 
las piezas de plástico y formar por unos minutos parte de ellas convirtiéndose el 
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La  duración  de  la  obra  estaba  acotada  desde  el  primer momento  y  sólo 
pudo visualizarse un día hasta  las 21.00 horas de  la  tarde. El artista aclara  con 
respecto a la duración de la obra y el uso de los materiales lo siguiente; 
Cuando  sus  estructuras  se  desmontan,  comienza  una  nueva  vida  para  sus 
materiales. Los  reutilizamos  tantas  veces  como  podemos,  aunque,  obviamente, no 
tienen una durabilidad tan larga como las estructuras no efímeras. Cuando ya no es 
posible  sacarles  más  provecho,  sin  peligro  de  que  pierdan  sus  calidades,  los 
materiales se envían al centro de reciclaje de Plastique Fantastique en Berlín578.  
El plástico es un material que aparentemente puede parecer que  resiste el 
paso del  tiempo, pero en  realidad no es así. Como explica  la página del Museo 











asociada  para  conservación  en  el  Centro  Straus  para  Conservación  y  Estudios 
Técnicos. Los plásticos se degradan más rápidamente que probablemente cualquier cosa 















artículo  denominado  “Los  plásticos  y  sus  problemas  de  conservación”,  la 
producción artística usando estos materiales ha  ido aumentando en  los últimos 
años  a pesar del  riesgo que  conlleva  su utilización.  Informa que  la vida de  los 
plásticos  comprende  entre  los  5  y  35  años  y  que  desde  el  momento  de  su 
exhibición comienza el período de deterioro. Las primeras  investigaciones datan 
de  los  años  90,  existe  por  lo  tanto  poca  información  en  lo  que  se  refiere  a  su 
utilización  en  el  arte  contemporáneo  y  al  ser un material muy utilizado  en  las 
obras  actuales,  es  importante  conocerlo  para  saber  cómo  conservarlo  e 
intervenirlo. 
Los  plásticos  sufren múltiples  deterioros  asociados  a  procesos  de  fotodegradación, 





542 | C E C I L I A  MAT EO   S ÁNCH E Z  
 
 










con  anterioridad  denominada  Earthworks  o  Land  Art.  Nos  referimos  a  unas 
intervenciones realizadas en la tierra y con materiales de la tierra, lo que plantea 
su  difícil  conservación  y  directamente  una  imposibilidad  para  su  posterior 
transmisión, dadas  las condiciones ambientales que  la determinan, que aceleran 
procesos  de  modificación,  degradación  o  descomposición  de  este  arte. 





580  Jone  Rojo  Payo,”  Los  plásticos  y  sus  problemas  de  conservación”,  Plataforma  de  Arte 
Contemporáneo,  (25  noviembre  2014):  https://www.plataformadeartecontemporaneo.com/pac/los‐
plasticos‐y‐sus‐problemas‐de‐conservacion/ 
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A  esta  condición hay que  añadir  la dificultad que  supone  llegar hasta  su 
ubicación por las particularidades del terreno, además sólo puede visualizarse en 
su totalidad desde una vista aérea.  







lidiar  con  el Spiral  Jetty  de Smithson. El Great Salt Lake  se  enfrenta  ahora  a  la 
mayor  sequía  registrada,  y Dia  optó  por  no  hacer  ninguna  intervención,  porque 
creen que Smithson habría sido reacio a eso. Hizo el trabajo con la intención de que 
la  naturaleza  actuara,  y  le  interesaron  las  narrativas  distópicas,  la  entropía  y  la 
decadencia, y esa pieza atraviesa un ciclo de cambio. Estaba bajo el agua, ahora no lo 
está. Puede regresar bajo el agua. ¿Quién sabe?581. 
El deterioro de  la obra,  en ocasiones  supone un problema para  la  ciudad 
que las contiene por ser reclamo turístico y hacer depender, en parte, la economía 
del  lugar donde se encuentran. Es el caso del Puerto de LLanes y sus brillantes, 
cromáticos  y  coloridos  Cubos  de  la Memoria,  lugar  sin  duda  visitado  por  todo 
viajero o  turista que  temporalmente pase por  la  zona.   La  intervención  en  esta 
escollera se inauguró en 2001, y el aspecto que en la actualidad presenta es menos 
atractivo  por  el  daño  que  han  sufrido  los  bloques,  causado  por  los  efectos 
derivados del paso del tiempo, el sol y la constante exposición el agua salada.  
El sector turístico y los comerciantes de Llanes fueron los primeros en alzar 





581  Stephanie Murg,”  Land  Art  on  Film:  una  conversación  con  James  Crump”(13 marzo,  2016): 
https://theline.com/blogs/stories/land‐art‐on‐film‐a‐conversation‐with‐james‐crump 












En  agosto  de  2017,  aparece  una  noticia  de  Castro  que  informa  de  lo 
siguiente: 
Los Cubos de la Memoria no serán restaurados por el momento, información 
que  facilita  la  teniente  de  alcalde  de  Llanes,  Marían  García  de  la  Llana.  El 










mar, al  formar parte de  la escollera de protección del puerto pesquero  llanisco, 
que no  tiene  sentido hacer proyectos  faraónicos que no  se puedan mantener. Y 





583   Laura Castro” Los  ʹCubos de  la Memoriaʹ de  la  capital  llanisca no  serán  restaurados  «por  el 
momento”, Diario El Comercio(  15  agosto  2017): https://www.elcomercio.es/asturias/oriente/cubos‐
memoria‐capital‐20170815011653‐ntvo.html 


















584    Terry  Basterra”  Los  Ibarrola  aseguran  que  Llanes  incumple  el  protocolo  para  repintar  ʹLos 
cubosʹ, El Comercio, (20 febrero 2016): https://www.elcomercio.es/asturias/oriente/201602/20/ibarrola‐
aseguran‐llanes‐incumple‐20160220002405‐v.html 













compartía  Beltrán,  quien  añadió  que  «sin  contexto  es  imposible  entender  por  qué  del 
conjunto586.  
En  el  caso  de  la  restauración  en Garoza  fue  posible  gracias  a  los  fondos 
Leadercal587,  gestionados  por  la  Fundación  Asociación  de  Ávila  y  con  la 
colaboración de la Diputación de Ávila y del Ayuntamiento de Muñogalindo, así 
como con la generosidad del propio Ibarrola, el cual cedió los derechos de su obra 
al dueño del  terreno, y del propietario de  la  finca que, a su vez, cede  la parcela 
deslindada de la dehesa para su disfrute público. 
                                                     






significa  “vínculos  entre  acciones  de  desarrollo  de  la  economía  rural)  fue  puesta  en marcha  por  la Unión 
Europea como un programa piloto, experimental y destinado al ámbito rural. Se  trataba de  luchar contra el 
despoblamiento del medio rural, a través de la diversificación de la economía mediante la participación activa 
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Con  esta  información,  el  lector  puede  sacar  sus  libres  conclusiones.  La 
nuestra  es  que  el  arte  tampoco  escapa  a  los  intereses  políticos,  económicos  o 
sociales en muchas ocasiones. 
Recordemos  al  matrimonio  Christo‐  Jeanne‐Claude,  la  pareja  se  hizo 
mundialmente famosa con proyectos que incluían todo tipo de intervenciones en 
espacios naturales y públicos,  siempre  con  la particularidad de  ser  temporales. 
Estos  artistas  contaban  con Wolfgang  Volz588,  fotógrafo  que  registró  todas  sus 
obras  exclusivamente  para  el  matrimonio  desde  1972.  Esta  acción  indica  la 
necesidad  y  el  convencimiento  de  guardar  la  imagen  fotográfica  ante  la 
imposibilidad de  conservar  la obra  físicamente.   Evidentemente, aquí  lo que  se 
registra  es  la  imagen  de  la  acción,  protagonista  de  las  intervenciones  de  este 
matrimonio y otros artistas, ya que entendemos que el arte, ya hace tiempo que va 
más allá de su materialidad. 
Las obras de carácter efímero en  la naturaleza o  la  tierra, casi siempre son 
registradas por medios audiovisuales, con el fin también de preservarlo para un 
mayor número de  espectadores, ya que  sus  características  también  implican  en 
                                                     
588  Werner Spies en la página oficial de Wolfgang Volz escribe: “El ojo de Christo y Jeanne –Claude. Las obras 
de  Christo  y  Jeanne‐Claude  no  son  fáciles  de  describir  o  definir  porque  son muy  diferentes  y  complejas. 
Además de los milagros visuales de hechizo que constantemente produce su trabajo, hay otras actividades que, 
a primera vista, parecen  tener un  estado  ʺmenorʺ  o  ʺinferiorʺ  en  comparación  con  el  resultado  final. Pero 





Gran parte de  lo que  recordamos de  las producciones mundiales milagrosas a  corto plazo  se ve  realmente a 
través  de  los  ojos  de  este  fotógrafo  comprometido  y  sumamente  sensible…  Las miles  de  fotos,  por  las  que 
debemos  nuestro  agradecimiento  a  Wolfgang  Volz,  no  sólo  nos  proporcionan  una  gran  cantidad  de 
información pragmática y estética. Crean y corrigen  la tensión dramática que acompaña a cada aparición de 
Christo  y  Jeanne‐Claude.  La  alta  presión,  la  expectativa,  el  miedo,  la  confrontación  constante  con  los 
momentos  de  fracaso,  las mini  catástrofes,  todo  esto nos  es  informado  por  las  fotografías. Estas  fotografías 
muestran  que Wolfgang Volz no  es  en  absoluto un  tomador de notas documentales  fríos. Él  es parte de  la 
acción. No puede simplemente anotar  lo que está sucediendo objetivamente y con  frialdad. Sus emociones se 
muestran a  través de  las  fotografías. Y  la  implicación emocional que  lo une al proyecto es  lo que  le da a su 
trabajo un lugar tan excepcional en las obras de Christo y Jeanne‐Claude. Cada proyecto particular arroja una 
gama  diferente  de  sentimientos  e  imágenes. Cada uno  tiene  su  propio  carácter  social,  político  y  geográfico 
inimitable.  Las  fotografías  de  Wolfgang  Volz  son  una  parte  integral  del  trabajo.  Generan  imágenes 
retrospectivas  de  una  fata  morgana  cautivadora  e  inolvidable”.  Información  extraída  de: 
https://www.wolfgangvolz.com/a‐b‐o‐u‐t/ 
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muchas  ocasiones  que  la  realización  y  colocación  de  las  obras  sea  hecha  en 



















momento  determinado,  el  presente,  cuando  se  realiza  y  se  escapa  su  idéntica 
repetición.  El  carácter  efímero  va  intrínsecamente  ligado  a  esta manifestación 
artística compuesta por artista, cuerpo, acción, tiempo, espectador y presencia. A 
lo  largo  de  su  historia  se  han  usado  mecanismos  como  la  fotografía,  video, 
descripciones  para  intentar  conservarla.  Richard  Schechner  se  ha  posicionado 
ante la performance como algo no apto para ser guardado y afirmaba que: 
En  la performance  los originales desaparecen  tan  rápido  como  se  crean. Ninguna 
notación,  ninguna  reconstrucción,  ninguna  grabación  de  cine  o  video  puede 
conservarlos (…). Una de las tareas principales a las que se enfrentan los estudiosos 
de  performance  es  la  creación  de  un  vocabulario  y  una metodología  que  trate  la 
inmediatez y evanescecia589. 
Peggy  Phelan  (1993)  una  de  las  teóricas  fundamentales  en  lo  referente  a 
performance  declara  en  The  ontology  of  performance:  representation  without 
reproduction: 
La  performance  sólo  vive  en  el  presente.  No  puede  conservarse,  grabarse, 
documentarse  ni  participar  tampoco  en  la  circulación  de  representaciones  de  la 




Con  estas  palabras  expresa  Phelan,  su  opinión  en  cuanto  a  la 
documentación de la performance se refiere. 
La propia descripción no  reproduce  el objeto, más bien nos ayuda a  restablecer  el 
esfuerzo de  recordar  lo que está perdido. Las descripciones nos recuerdan cómo  la 
pérdida adquiere  significando y genera recuperación  ‐ no  sólo del objeto y para el 
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objeto,  sino  para  el  que  recuerda. La  desaparición  del  objeto  es  fundamental  a  la 









Estas  posturas  que  generalmente  presentan  teóricos  de  la  performance 
como Rose‐ Lee Gorden, Richard Schecher o Peggy Phelan, además del  soporte 
teórico, van en última  instancia en contra de  la comercialización de  la obra. No 
obstante,  los artistas de  la performance  también se preocuparon de documentar 




la  Galería  Alfred  Schmela  de  Düsseldorf  la  obra  fue  registrada  por  el  fotógrafo 


















Otros  artistas  documentaron  sus  performance  como  ya  hemos  visto,  por 
ejemplo,  en  el  caso  de Marina Abramovic    en  The  artist  is  present,  Trademarks 
cuando Vito Acconci se posicionaba delante de la cámara mordiendo partes de su 
cuerpo.    En  cuanto  a  lo  referente  en  la  adquisición  de  la  performance,  la  Tate 
Gallery  es  una  de  las  primeras  en  adquirir  obra,  concretamente  la  de  David 
Lamelas Time (1970). Una obra en blanco y negro que representa una performance 
del artista. La  imagen muestra a dieciocho personas en pie en una  larga  fila en 
medio de un paisaje nevado. La fotografía es una impresión de gelatina plateada 











593    Zara  Rodriguez  Prieto,”  El  arte  de  acción:  ¿documentar  para  construir  Historia?  Revista 
Autonomía  y  Complejidad,  (  abril  2011), 
http://artesescenicas.uclm.es/archivos_subidos/subcontextos/113/El_arte_de_accion_Zara‐Rguez‐
Prieto.pdf 
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Esta  pieza  puede  ser  activada  un máximo  de  tres  veces  durante  las  veinticuatro 






Un  aviso  debe  indicar  en  qué momentos  la  pieza  será  reactivada. Se  invita  a un 
número de visitantes a que participen en el evento. Los participantes permanecerán 
quietos sobre  la  línea, hombro con hombro, orientados todos hacia el mismo  lugar. 
Se  les  explica  el  significado  y  el  funcionamiento  de  la  obra. La  persona  señalada 
como primero de la línea da la salida y, al minuto, se lo pasa a la persona siguiente 
en la línea. La persona recibe el tiempo, lo guarda por 60 segundos y entonces se lo 
pasa  al  participante  siguiente.  Así  sucesivamente  hasta  que  alcanza  la  última 
persona  de  la  línea,  que  después  de  60  segundos  anuncia  el  final.  Todos  los 
participantes deben permanecer en la línea durante todo el evento. El tiempo puede 
ser  anunciado  en  cualquier  lengua.  Declaración  del  artista:  Trata  sobre  temas 
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sociales. Podemos  proceder  de  distintas  culturas,  ser  de  distinto  color  o  religión, 
pero todos compartimos el tiempo único del presente594. 









Siguiendo  a  Goldberg  (1996),  las  performance  en  las  que  el  cuerpo  del 
artista se somete a situaciones límite, la documentación de la acción se convertía 
en algo fundamental. 
Fernández‐ Consuegra  (2014) notifica  también  el uso de  registros video y 
fotografía en estas acciones.  
En  un  principio,  con  el  objeto  de  prolongar  en  el  tiempo  los  performances,  los 
artistas comenzaron a documentar sus acciones, primero a través de la fotografía y 
luego,  a  través  del  video.  Más  tarde,  los  artistas  empezaron  a  incorporar 
determinadas imágenes a sus acciones, lo que planteó la posibilidad de realizar obras 









596    Celia  Balbina  Fernández‐ Consuegra,” Arte  corporal  y  tecnología”  Revista  Sociedad  Latina  de 
Comunicación  social,(  diciembre  2014) 
http://chamalle.webs.uvigo.es/documentos/5_ANL_Conferencia_Agar_ESP.doc.pdf 





la  difusión  para  la  concienciación.  Tomemos  como  ejemplo  algunas  obras  ya 
vistas en apartados anteriores y otras procedentes de artistas de nuevo  ingreso. 
Cris  Burden  para  quien  en  sus  performances  el  riesgo  de  perder  la  vida  se 
encuentra presente. Expone  su  cuerpo a desafíos  físicos y psicológicos. En 1974 






Creo  que  los  artistas  reflejan  su  entorno  social  y  cultural.  En  la  actualidad, 
Norteamérica  y  todo  el  mundo  industrializado  está  sujeto  a  una  cantidad 
extraordinaria de violencia, tanto por la naturaleza de la sociedad moderna (véase, 
por  ejemplo,  la  constante amenaza del  terrorismo y  la guerra,  la magnitud de  las 
catástrofes  y  el malestar  general  que  desvirtúa  la moralidad  y  los  valores)  como, 





La  artista  conceptual  americana,  Adrian  Piper  (1948)  no  anunciaba  sus 
performances,  las  realizaba  de  forma  espontánea  en  espacios  públicos. 




público  que  contemplaba  su  acción  se  comportase  con  naturalidad,  siendo  su 
actitud,  parte  fundamental  de  la  performance.  La  documentación  de  sus 
performances, se convierte en algo tan necesario como fundamental. 
El  arte  tiene  un  rol  importante  en  los  cambios  sociales  y  yo  quiero  ser  un 
instrumento para este cambio. Es un medio de comunicación entre  los  individuos. 
Busco de qué manera expresarme a través del arte en los temas que me interesan. Y 
mi  interés particular  ‐reconoce‐ está en  los cambios sociales y en  la xenofobia y el 
racismo, que es un problema global598. 






dibujos,  carteles  se montaron  en  una  nueva  retrospectiva  del Museo  de  Arte 
Moderno de Nueva York599. 
Siguiendo a Ayerbe (2017), el movimiento Fluxus, desde el principio de su 
creación,  promovió  acciones  para  la  documentación  y  grabación  de  sus 
                                                     




599  Antwaun  Sargent”  Adrian  Piper’s  Massive  MoMA  Survey  Will  Force  You  to  Face  Your 
Prejudices  (abril  2018):  https://www.artsy.net/article/artsy‐editorial‐adrian‐pipers‐massive‐moma‐
survey‐will‐force‐face‐prejudices 









Empezaron  a  utilizar  tecnologías  como  el  Super‐8,  el  vídeo  Portapak  o  la  cinta 
magnética de grabación de audio para registrar sus acciones y poder darles así una 
mayor difusión. La obra de Rainer, por  ejemplo, analiza de manera muy acertada 
esta  relación  entre  la performance y  la mediación  tecnológica  cuestionando  temas 
como  la  autoría,  mediación,  temporalidad  y  el  deseo  de  compartir  experiencia 
perceptual propia de aquella época, bien mediante su acto en vivo como mediante su 
documentación.601 
[…]  la  posibilidad  de  documentar  digitalmente  da  significado  al  término  ‘live 
performance’.  Hoy  en  día  todo  tipo  de  acontecimientos  puede  simplemente  ser 
difundido por los medios haciéndolos accesibles a millones de personas mediante su 




Parece  lógico afirmar que  la obra conservada en  formatos digitales, puede 
permanecer documentada un tiempo, nada más lejos de la realidad. Al ritmo que 
avanza  la tecnología,  los nuevos soportes en computadoras, formatos y software 
se  quedarán  obsoletos  en  algún  momento  por  incompatibilidad,  por  mal 
funcionamiento o por no haberse conservado en condiciones óptimas. 
Tomemos  como  ejemplo  la  obra  Echange  Fields,  de  Bill  Seaman,  obra  que 










años,  como  dependía  de  aparatos  técnicos,  los  equipos  estaban  anticuados  y 
estropeados,  lo que hizo necesario digitalizar  la obra. Constaba de 13 esculturas 
mueble que mostraban  todas  las posibilidades de posicionar  tu cuerpo en ellas, 
completadas con la imagen de bailarines delante de cada una.  

























teniendo  en  cuenta que España  en  este momento no  cuenta  con  especialidades 





El  arte  tecnológico,  definiendo  que  aparecen  nuevas  formas  entre  realidad  y 
representación, como son los objetos industriales y tecnológicos como nuevas prácticas no 











Patrimonio  Histórico  Español  ‐actual  Instituto  del  Patrimonio  Cultural  de  España‐  (1990‐1991). 
Destacando  la participación en  la restauración del  legado Dalí y  la preparación del traslado de  los 
fondos del antiguo Museo de Arte Contemporáneo a su nueva sede en el Museo Nacional Centro de 
Arte Reina Sofía. Dirección y coordinación del proyecto de actuación para las pinturas murales y de 
caballete  en  el  real  Palacio  de  la  Almudaina  de  Palma  de Mallorca  (Patrimonio Nacional). Ha 
realizado  trabajos  de  Restauración  de  pintura  de  caballete  para  Patrimonio  Nacional. 
http://www.mastergestioncultural.eu/profesores_ficha.php?idp=289 
604 Conferencia completa disponible en: https://www.youtube.com/watch?v=U6l_hRwQGrY 






aceptada  a  material  tecnológico  producido  de  una  forma  industrial  que  ha  de 
repararse, y donde tenemos que aplicar unos criterios específicos en función de sus 
connotaciones conceptuales y culturales. Ante la obra tecnológica, el artista realiza 
una  sustitución  en  la  obra  y  aplica  una  nueva  tecnología,  se  sustituyen  los 
elementos  de  la  tecnología  anterior,  por  un  planteamiento  o  requerimiento  del 
artista ante la evolución tecnológica.  
Jorge  García  denuncia  que  en  estas  jornadas  nadie  ha  hablado  de  almacenar  y 
documentar  toda  esa  evolución  tecnológica,  preservar  la  evolución  de  la  pieza, 
guardarlos en el estado y en el tiempo en el que estuvieron. La falta de información 






605 La  exposición  antológica Francesc Torres.  “La  cabeza del dragón” ofrece un  recorrido por  los 
veinte años que conforman la trayectoria de Francesc Torres (Barcelona, 1948). La muestra reúne un 
conjunto  de  obra  que  en  su mayoría  no  ha  sido  expuesto  en  España,  compuesto  por  trabajos 
realizados  fundamentalmente  en Estados Unidos,  salvo  el  proyecto Cincuenta  lluvias  (1990‐1991), 
creado  ex  profeso  para  esta  ocasión.  http://www.museoreinasofia.es/exposiciones/francesc‐torres‐
cabeza‐dragon 










(2000) Inside   Installation, equipo    interdisciplinar para el estudio, comprensión y 
conservación  de  instalaciones  artísticas.  Está  compuesto  por  más  de  30 
instituciones  y  unos  50  profesionales  aproximadamente.  El Museo Reina  Sofía, 
formó  parte  como  coordinador  junto  con  ICM,  TATE,  SMAK, 
Restauierungszentrum y SBMK. 
La evolución actual  se muestra en Practisc  (Practice, Research, Collaboration, 
Teaching  in  corsevation), proyecto  integrado por 34 museos entre  los que destaca 
fijar  el  curso  de  futuras  claves  en  la  conservación,  prevención  y  educación 
artística. 
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El  Museo  Reina  Sofía  y  el  Centro  Andaluz  de  Arte  Contemporáneo 
participaron  en  el Día  Internacional  de  los Museos  el  18  de Mayo  2011  con  el 
estreno del documental Installation Art: Who Cares?,606 en V.O.S. Simultáneamente 
se visualizaba en otros centros   como   (Tate Modern, S.M.A.K, Kröller‐Müller...). 
Dicho  documental  forma  parte  de  los  proyectos  europeos  Inside  Installations 
(PRACTICs).  
Escrito y dirigido por Maarten Tromp y producido por la Fundación para la 
Conservación  de  Arte  Contemporáneo  de  Holanda,  SBMK,  el  documental 
muestra  concretamente  casos  prácticos  respondiendo  e  ilustrando  una  de  las 
preguntas que  se planteaban el  comenzar esta  investigación:  ¿puede un museo, 
galería, espacio cultural, volver a mostrar el trabajo de un artista que no permite 
ninguna  forma de documentación? Analizando  los  casos de  tres  aristas: Olafur 
Eliasson, Tino Seghal y Bill Seaman 
El documental  introduce una  idea generalizada  sobre  la  conservación del 
arte  que para  las  futuras  generaciones  se  conserva  en perfectas  condiciones de 
temperatura y luz, está sujeto a procesos de restauración de expertos y curadores 
para  que  el disfrute  y  la  contemplación  estén  siempre  aseguradas. Pero  el  arte 
contemporáneo,  abandona  los  instrumentos  y  el  material  de  trabajo  que  por 
antonomasia  ha  dominado  a  lo  largo  de  la  historia  y  los  artistas  comienzan  a 
introducir en sus obras materiales efímeros y de difícil conservación. Tracy Metz, 
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o  el movimiento.  El museo,  adquiere  la  obra  y  Jaap Guldemond,  curador  del 
museo,  muestra  los  planos  que  le  envía  la    fundación  del  artista  para  su 
reexposición, mediante fax.  
Las indicaciones informaban que la obra debía ser instalada conforme a las 
instrucciones    del  documento  adjunto  al  plano  y  que  toda  reinstalación  debía 
realizarse en colaboración con Neugerriemscheneider, que es  la galería de Eliasson 
en Berlín, la Olafour n Eliasson Werkstatt o la herencia del artista. 
Jaap  Guldemond  responde  que  la  obra  no  se  documentó  en  su  primera 
instalación  en  el 2005 porque no  sabían  si podrían  comprarla, a  lo que añade que  sí  se 
realizó  esa  tarea  cuando  se  desinstaló.  El  material,  por  supuesto  no  se  conservó608. 
Termina  explicando,  que  cuando  se  adquieren  obras  tan  grandes  como  es  esta 



















Para  ilustrar  este  apartado  nos  interesan  las  obras  de  Tino  Sehgal: 
Situaciones Construidas y de Leandro Erlinch: El que escondió la punta del Obelisco.  
En  la  recepción  de  la  obra  de  arte,  la  participación  del  espectador  se  ha 
convertido en pieza y acción fundamental para la realización o complementación 
de  la obra, dentro de      las propuestas  artísticas  contemporáneas. El público ha 
pasado  a  ser  otro  elemento  fundamental  desertando  la  mera  recepción  y 
contemplación pasiva y adoptando un papel de intervención activa. Hasta el siglo 




existen  de  manera  efímera,  para  un  tiempo  determinado  y  para  un  público 
concreto.  No  le  gusta  la  denominación  de  performance  para  sus  acciones 
artísticas, prefiere situaciones construidas, siendo los visitantes los intérpretes de la 
acción a la que asisten.  






















es, por  lo  tanto, no  tiene  sentido ya que  la  experiencia,  se perdería. Sus obras no 
pueden ir acompañadas de paneles, catálogos. En cierta manera, se queja de la gran 
cantidad de cosas que se distribuyen en masa612. 
En  una  entrevista  telefónica  concedida  a  Tracy  Metz,  con  motivo  del 





(2  marzo  2012)  http://situaciones.info/revista/la‐vanguardia‐no‐se‐rinde‐guy‐debord‐y‐el‐
situacionismo/ El situacionismo fue el grupo de vanguardia más politizado de la posguerra. Se fundó en 1957 
con el nombre de Internacional Situacionista y se disolvió en 1972. Debord provenía de otro pequeño grupo 
denominado “Internacional Letrista” y  Jorn del “Movimiento  Internacional para una Bauhaus  imaginista”. 
Ambos  grupos  convergen  en  la  Internacional  Situacionista.  El  situacionismo  fue  un  movimiento  de 
vanguardia europeo que a partir de 1957 generó no sólo una estética, sino una de las bases teóricas más sólidas 
de la crítica de la sociedad y la cultura contemporáneas. El situacionismo supuso una aportación fundamental 
del vanguardismo europeo en el  intento de  fusión de arte y vida. Su crítica a  la Sociedad del espectáculo es 
ahora  quizá más vigente  que  en  el momento  en  el  que  fue  escrita,  justo  antes de  los  acontecimientos de  la 
revolución de París en mayo de 1968. Las bases estéticas e ideológicas del Situacionismo son el surrealismo y el 
marxismo,  pero  con  una  clara  voluntad  crítica  hacia  ambos. Había muchos  elementos  de  relación  con  el 
surrealismo tanto estéticos como organizativos: la indisolubilidad de la relación entre el arte y la vida, la base 
literaria de muchos de sus  trabajos, el  inicial espíritu revolucionario,  la necesidad de superación del arte,  la 
organización basada en un  líder. Los situacionistas querían renovar  las estrategias estéticas surrealistas con 
nuevas  aportaciones  como  las  denominadas  “deriva”  y  “détournement”  (traducido  por  “desvío”) Por  otro 
lado,  la  base  ideológica  fundamental  era  el  marxismo,  pero  un  marxismo  renovado  con  las  aportaciones 
modernas  del  sociólogo Henri  Lefebvre  (1901‐  1991)  sobre  la  “crítica  de  la  vida  cotidiana”  y  del  filósofo 
existencialista Jean Paul Sartre (1905 – 1980) sobre la construcción de “situaciones” subversivas. 
612Ibid.600 
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realiza mediante  ensayos que dirige  la  arista y que pueden durar días,  incluso 
semanas. 
La situación construida, Kiss  (2007), es una obra   donde   dos bailarines se 
besan y tocan,  para,  finalmente,  formar una pareja a modo de las grandes obras 
históricas como en El Beso de Brancusi o   el de   Gustav   Klimt. En  la pieza This 
Success / This Failure (2007), un grupo de escolares  juega, grita, corre y deambula 
por el espacio expositivo. En un determinado momento uno de los niños se acerca 
al  espectador  y  explica  cómo  Tino  Sehgal  le  ha  pedido  que  permanezca  ahí 
durante cuatro horas sin juguetes. 
Como  elementos  o  materiales  usados  para  su  obra  coreografía,  voz, 








conceptual  argentino  (1973),  exige  la  participación  de  los  espectadores    en  su 
trabajo. Este artista se caracteriza por  la  infinita creatividad de sus  instalaciones 
que  suponen  todo  un  desafío  óptico,  haciendo  parte  del  juego  artístico  que 
plantea en sus intervenciones al visitante.  
En  marzo  de  2017,  en  la  Fundación  Telefónica  de  Madrid,  presentó  la 
exposición “Certezas Efímera” en donde destacaron dos obras, Nido de las Nubes y 
Changing  Rooms.  El  estudio  de  su  trabajo  queda  definido  según  la  Fundación 
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Telefónica  por  procesos  ligados  al  campo  de  la  arquitectura,  el  componente 
ilusorio, que se presenta como una constante en sus instalaciones, un juego óptico 
preparado  para  ser  descubierto  por  el  espectador,  lo  que  le  ha  llevado  a  ser 




escenas  coexisten. Erlich  incorpora elementos de  la vida  cotidiana a  los que  les 
otorga una nueva realidad. 
 Este espacio‐instalación, Changing Rooms, es un juego de espejos compuesto 










En  la  instalación  Nido  de  Nubes,  el  artista  presenta  nubes  enjauladas  en 
vitrinas con formas de países flotando en el reducido espacio, presentando la idea 
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técnicos  que  ultiman  detalles  en  diversos  materiales,  Erlich  da  luz  a  sus 
creaciones. 
Soy un artista conceptual. Lo que va  llevando mis  ideas tiene que ver más con  las 
ideas,  justamente, que  con  el material de  las  obrasʺ, dijo.  ʺMe  interesa  construir 
proyectos, obras en  las cuales  la gente participa,  interactúa y están, en  lo general, 















vemos  y  por  otro  lado,  dentro  de  esa misma  acción  perceptiva  o  experiencia  se 
articulan  elementos  que  terminan  siendo metafóricos    o  simbólicos,  el  hecho  de 
encontrarse con otro en  lugar del reflejo de uno creo que es una  idea en sí misma, 
muy poética614. 






E.K  Es  complejo  porque  podría  hablar  de  memoria  individual  o  de  memoria 
colectiva. Creo que hay varios tipos de personalidades que se pueden clasificar con 
base en esta diferencia. Existen personas con memorias individuales, que no desean 




depende  de  quién  la  escribió  y  en  qué  momento.  La  memoria  histórica  cambia 












Durante  esta  investigación hemos venido anunciando  la  imposibilidad de 
encasillar  a  los y  las  artistas  en un  sólo movimiento o  tendencia, pudiendo  ser 
vinculados/as en simultáneo a varios según el trabajo desarrollado y el momento 
en  el  que  trabajan.  Acudimos  al  cubano  Félix  González  Torres,  artista  visual 
(1957‐1996)  que  trabajó  gran  parte  de  su  corta  vida  en  Estados  Unidos.  Su 
condición homosexual, así como el fallecimiento de su pareja sentimental a causa 
del  sida,  enfermedad de  la  que  también murió  el  artista unos  años más  tarde, 
estuvo  presente  en  gran  parte  su  obra.  Vive  y  trabaja  bajo  la  amenaza  del 
deterioro físico y la muerte. Instalaciones de carácter sensible, parecen inocentes, 
pero  en  realidad  conllevan,  implícitas,  una  fuerte  carga  emocional,  que  hace 
reflexionar  sobre  aspectos  sociales y políticos de profundo  calado,  como  son  el 
amor, la sociedad, la sexualidad, la enfermedad, las relaciones humanas, el luto, la 
desaparición  y  la  muerte.  Su  trabajo  podría  ajustarse  a  un  estilo  minimal, 
conceptual, podemos hablar de integración e interdependencia de obra y espacio, 
diálogo con la arquitectura, fragilidad, caducidad o materiales pobres. 
 La  obra  Untitled  (Portrait  of  Ross  in  L.A.)  presenta  una  montaña  de 
caramelos apilados en la esquina de una galería, se disponen envueltos en papel 





















cada vez más  estoy cuestionando y  encuentro muy  estática y autodestructiva. En 
este  punto,  no  quiero  estar  fuera  de  la  estructura  de  poder,  no  quiero  ser  la 
oposición,  la alternativa. ¿Alternativa a qué, al poder? No, quiero tener poder. Es 
efectivo  en  términos  de  cambio.  Quiero  ser  como  un  virus  que  pertenece  a  la 
institución.  Si  funciono  como  un  virus,  un  impostor,  un  infiltrado,  siempre me 
replicaré junto con esas instituciones. El dinero, el capitalismo y  los poderes están 
aquí para quedarse, al menos por el momento. Es dentro de esas estructuras que el 












González‐Torres dice que  sus  obras no pueden  ser destruidas porque desde  su 
nacimiento se encarga de hacerlo él mismo, entonces así nadie podrá violentarlas, él 
las hace pasar por varios procesos, suelen ser adaptaciones o reproducciones, como 
la  valla  o  sus  ‘bloodworks’,  todo  esto  para  poder  reclamarlas  y  protegerlas  del 
deterioro, porque  todas ellas guardan un vínculo emocional  intenso con el artista, 
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Los  centros  de  arte  se  están  convirtiendo  en  nuevos  espacios 
interdisciplinares  adaptados  y  abiertos  a  un  público  diverso,  que  ya  no  sólo 
funciona como espectador. Nos dirigimos hacia centros activos, para un público 
activo. Siguiendo a Bellido con respecto al museo del siglo XX expone. 
 El  museo  es  una  institución  cambiante  que,  como  ente  cultural,  ha  estado 
dominado por  los cambios sociales, económicos, políticos e  ideológicos que se han 
producido  a  lo  largo  de  la  historia.  En  la  actualidad,  los  museos  de  arte 
contemporáneo,  sin  duda  la  tipología  que  más  ha  evolucionado,  alberga  objetos 
artísticos  de  nuestra  realidad  presente  que  los  legitima  como  configuradores  de 
                                                     
617 Ibid. 












público  más  joven,  etc.  El  museo,  indiscutiblemente,  continúa  desarrollando 




al  público  infantil  en  el  mundo  artístico.  El  arte  y  los  espacios  directamente 
relacionados  ofrecen  hoy  infinitas  posibilidades  para  hacer  de  sus  colecciones 




en  continuo  reciclaje  para  ofrecer  actividades  innovadoras  que  atiendan  a  un 





entornos  para  la  interacción  o  para  la  creación,  para  público  infantil  y  para 
espectadores  de  edades  más  avanzadas.  Pongamos  un  ejemplo,  el Museo  de 
Bellas Artes de Murcia, ha  sido un centro muy estático durante mucho  tiempo, 















museísticos  han  incorporado  programaciones  elaboradas  conjuntamente  con  el 
profesorado  de  estas  etapas  que  hacen más  atrayentes  las  visitas  de  los más 
pequeños.  Además  de  atender  al  público  mayor,  los  espacios  expositivos 
murcianos destinados por  excelencia  a  la  exposición  estática de  obras,  también 
han dado un giro y albergan, por ejemplo, obra y artistas en material adaptado, 




obra de Alfredo Guillamón,  “Vértices: El  arte del  tacto”. La particularidad y  el 
atractivo residían en adivinar  la materialidad, composición y forma de  las obras 
expuestas, mediante el sentido del tacto y el olfato. Para ello, el visitante tenía que 
vendarse  los  ojos  antes de  acceder  al  espacio, poniéndonos  en  el  lugar de una 
persona con discapacidad visual. La galería tenía preparados unos antifaces y una 
cuerda hacía de guía en el  recorrido y que, a  la vez, conectaba cada una de  las 
piezas.  Conforme  avanzaba  el  visitante,  en  el  punto marcado,  podía  pararse, 
coger  la obra, olerla y poner el sentido del  tacto y  la  imaginación a  trabajar. Al 
final, cada visitante contraía un trocito de hilo en la obra central.   











en Murcia.  Intento mejorar  y  ofrecer más  cosas. Desde  Léucade  se  apoya  a  los 
artistas y se aúnan todos los tipos de arte. Organizo muchas actividades culturales 
de  todo  tipo;  además  de  poder  disfrutar  de  actos muy  diversos  relacionados  con 






 S.M.  Tenía  planeada  una  exposición  individual  con  Alfredo  Guillamón,  y  le 
propuse enfocarla para personas con discapacidad visual. (….). Y ha sido genial que 
Alfredo Guillamón  aceptara,  es un gran  artista y una gran persona, y yo  le doy 
mucha  importancia  a  esa  combinación,  para mí  es  un  todo  (…)  Además,  es  la 
primera  vez  que  se  hace  una  exposición  destinada  a  personas  con  discapacidad 
visual en una galería de arte de Murcia. Hay un sistema para poder guiarte por la 






620  Marina  Alcolea,  “Hablamos  con  Galería  Léucade:  Cómo  ver  una  exposición  sin  verla”(19  
noviembre  2014)  http://cmonmurcia.com/111‐hablamos‐con‐galeria‐leucade‐como‐ver‐una‐
exposicion‐sin‐verla/ 













cómo  el  arte  ha  salido  de  ellos  haciéndose  extensible  a  otros  espacios,  y  otros 
espectadores, ha sido el proyecto Didú. Comenzó en el año 2009 como un simple 




ha  acercado  el  arte  a  las  personas  invidentes  a  través  de  la  tecnología  de 
impresión en tres dimensiones, tocar el arte, ver a través del tacto. 
 Para  lograr  estas  obras,  es  fundamental  trabajar  el    relieve,  se  realiza un 
escaneado de alta  resolución y  se  interpreta  la obra mediante herramientas 3D,  
después  se    trabaja  la  profundidad.  La  persona  ciega,  palpando  las  obras,  va 
reproduciendo mentalmente las formas y características de la imagen a través del 













Con  los  ejemplos  anteriores,  hemos  mostrado  cómo  los  espacios  se 
acomodan  a  las  particularidades  y  condiciones  del  trabajo  que  muestran.  El 
proyecto  Didú  transforma  grandes  piezas  en  relieves  para  facilitar  la 
identificación a colectivos con discapacidad visual.  
Las  vanguardias  habían  venerado  la  figura  del  genio  creador,  el 
individualismo del artista,  a partir de 1950 los artistas, además de querer un arte 
más comprensible, quieren romper con el culto al individualismo y comienzan a 
crear  obras  de  arte  en  equipo,  ya  hemos  trabajado  el  ejemplo  de ART  +COM. 
Mostramos  a  continuación  dónde  nos  encontramos  ahora,  avanzamos  un  poco 
más hasta hacer del espacio artístico un lugar  de inmersión  e interactuación, que 
cautiva y  sumerge  al  espectador  en una  experiencia única y  fantástica,  entre  el 
sueño, el color, el movimiento y la fantasía. 
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Nos  referimos  al  trabajo  del  colectivo  artístico  teamLab,  fundado  por 
Toshiyuki  Inoko y el promotor urbano MORI Building. El   Borderless Art, es   el 
primer museo de arte digital a escala real en Tokio621. 
El grupo compuesto por 400 personas trabaja desde la interdisciplinariedad, 
no  sólo del  ámbito de  la  tecnología  o  el  arte,  sino  que  cuenta  en  plantilla  con 
especialistas de áreas como las ciencias o el diseño.  
Una  exposición  abarca  un  total  de  520  ordenadores  y  470  proyectores 
repartidos en 10.000 metros cuadrados que abría sus puertas el 7 de julio de 2018  
a  las 18:00 Toyosu,  (Tokio). Un espacio digital compuesto por cinco plantas que 
sumerge  al  espectador  en  una  experiencia  totalmente  fantástica  de 
tridimensionalidad,  efectos  ópticos,  luces,  colores,  sensaciones  e  ilusiones  que 
hacen de esta exposición una ocasión única de  inmersión en el espacio, con el arte 
y con el propio cuerpo del espectador. Un lugar innovador que nos hace sentirnos 
como  niños  en  un  mundo  totalmente  de  ensueño  haciendo  protagonista  y 








incluso un espacio abierto, en un  lugar completamente distinto gracias a  juegos de  luces de gran 
complejidad. Estos últimos  se  ven  complementados por  toda  clase de  elementos,  que  van desde 







para  apreciar  con  gran  nivel  de  detalle  los  bellos  trabajos  de  iluminación  del  colectivo. 
https://elcomercio.pe/tecnologia/actualidad/team‐lab‐espectacular‐proyecto‐artistico‐empresarial‐
402358 















El  primero  de  ellos  pertenece  al mundo  del  cine,  es  director  y  artista  visual 
especializado  en  cine  de  animación,  destaca  en  al  ámbito  internacional  por  la 
creación  de  videos musicales,  para  bandas  como  Bodyspasm,  Eat  Lions  (Tim 




una  fuerte  ilusión  3D.  Ambos  artistas  se  unieron  dando  como  resultado  la 
creación de Skullmapping, empresa con vistas a la innovación creativa en el terreno 
de  las  artes  plásticas.  Como  ejemplo  mostramos  el  trabajo  realizado  en  el 
aeropuerto de Bruselas en el que Cupido, se escapa de un cuadro de Rubens.622El 
travieso  amorcillo  atrapado  en  el  cuadro,  atraviesa    el  aburrido  lienzo,  acto 
interpretado como  la ruptura de  los  límites del arte, no se conforma con ser una 
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Además,  las  obras  salen  totalmente  del  espacio,  extramuros,  cuando  el 
continente de  la obra es el espacio urbano‐ espacio público, otra de  las grandes 
particularidades  del  arte  contemporáneo.  Tenemos  que matizar  en  este  punto, 
que  no  nos  referimos  a  una  obra  matérica  ubicada  en  el  espacio,  sino  a 
intervenciones puntuales de  carácter  efímero  sujetas  a  condiciones  climáticas  o 
que se degradan con el paso del tiempo. 
Hemos visto y presentado artistas que intervienen en entonos naturales con 
las  particularidades  que  esto  supone.  Por  lo  general,  han  sido  piezas 
tipológicamente  de  carácter  escultórico,  cercanas  a  la  instalación,  incluso 





no  todo  lo  es.    De  la  mano  del  norteamericano  Sheppard  Fairey  y  por  la 
representación  de  su  campaña  Obey  Giant  (obedece  al  gigante)  alcanza  su 
esplendor. Durante muchos  años  ha  estado marginada,  hoy  en  día  nos  hemos 
acostumbrado a vivir con ella. 
Estas  obras  presentan  los  mismos  problemas  de  conservación  que  los 
anteriormente  citados,  están  expuestas  en  espacios  sin  ningún  tipo  de 
acondicionamiento,  con  lo  cual,  su  perdurabilidad  está  condicionada  por  la 
durabilidad del material utilizado,  los  factores  climatológicos y  la voluntad del 
espectador. Esta modalidad, trabajando  los exteriores, tiene un marcado carácter 
social. El artista mediante su obra busca expresar sus inquietudes en lugares muy 
transitados,  nos  atrevemos  a  decir,  que  la  obra  apenas  tiene  importancia  en 
cuanto a lo que a perdurabilidad se refiere, lo que realmente se quiere destacar es 
el mensaje que ésta contiene. Un artista callejero  lo único que pretende con  sus 
obras  es  asombrar  al  caminante,  la  finalidad  de  su  trabajo  es  impactar  con  el 
mensaje, que suele estar relacionado con  lo que pasa en su época en  la esfera  la 
política o la vida social. El grafiti ha conseguido introducirse en el mundo de las 
galerías y  la moda, pero aún hay artistas que continúan  trabajando en  la calle y 
que  lo único que buscan es el  reconocimiento de  sus colegas.  Jon One, Nasty o 
Kenny  Scharf,  trabajan  actualmente  con  grandes  diseñadores,  con  lo  cual,  la 
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moda,  tanto  en  su  versión  textil  como  en  bolsos  o  cualquier  otro  tipo  de 
complemento,  se  convierte  en  vehículo  de  transmisión  del  arte,  conteniéndolo, 
conservándolo y difundiéndolo, eso sí, también por tiempo limitado. 








Estas  intervenciones  llegan  incluso a  involucrar barrios y  familias enteras, 
como presenta  el  caso del Barrio de Las Palmeritas  en Pachuca,  lugar habitado 
por familias con alto índice de delincuencia y en clara exclusión social. Gracias a 
un  proyecto  del  colectivo  de  artistas  Germen Nuevo Muralismo  y  al  director 
Enrique  Gómez,  se  consiguió  la  participación  de  todas  las  familias  en  esta 
intervención, con la pretensión de exterminar la imagen negativa del barrio.  




















































grandes  profesionales  dedicados  a  la  gestión,  cuidado  y  restauración  de 
monumentos  y  piezas  artísticas.  El  arte  queda  entonces  bajo  amparo  de 
mecanismos y espacios que albergan condiciones óptimas para su mantenimiento 
y protección. Esta habitabilidad en circuitos culturales permite amparar las obras, 




que  entendemos  por  “la  historia  del  arte”,  ya  que  las  obras  artísticas  se 
consumaron y plasmaron  esencialmente  en  obra matérica. El  objeto  artístico  se 
juzgaba, únicamente, atendiendo a criterios formales de corte academicista. En lo 
referente a  las  funciones, éstas quedaron circunscritas a  lo meramente  religioso, 
funerario, conmemorativo, civil o político. Lo artístico se sometía y calificaba bajo 
el  criterio  visual  y  era  dependiente  del  gusto  estético,  de    lo  agradable  o  lo 
displacen tero, lo similar o lo parecido. En lo relativo a la implicación sensorial, la 
vista ha  sido  la gran y única protagonista, vetando  la participación  al  resto de 
sentidos. 
 Salvo  por  terrorismo  o  causas  de  fuerza mayor  que  escapan  al  control 
humano,  pongamos  como  ejemplo,  las  catástrofes  naturales,  accidentes  en 
transportes,  intereses  políticos,  expolios  o  descuidos  en  los  mecanismos  de 
conservación,  la humanidad ha preservado un  incalculable patrimonio  artístico 
que  ha  llegado  hasta  la  actualidad,  a  veces  en  adecuadas,  otras  en  no  tan 




matéricas  y  han  garantizado  y  velado  por  su  integridad,  actuaciones  que  han 
logrado que el arte alcance  nuestros días.  
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El  que  actualmente  exista  patrimonio  cultural  también  es  debido  a  un 
sentimiento común y unánime de protección hacia un legado artístico de todos y 
para todos. 
Estas  generalidades  establecidas  por  consenso,  que  parecían  lógicas, 
carecieron de sentido  tras  la  finalización de  la segunda Guerra Mundial. El arte 
cambia, se desmorona, se desmaterializa, se desvincula de  lo académico,  rompe 
con lo establecido saliendo de los circuitos artísticos oficiales. Ni la estética, ni la 




comienza  a  gestarse  en  el  artista  un  desinterés  generalizado  hacia  el  arte 
figurativo, propiciado por el nacimiento de estos medios y  los  recursos que  los 
artistas ven extensibles y aplicables a sus nuevas obras. 
 La  pintura  desertará  entonces  de  su  misión  imitadora  y  pasará  a 
representar  y  expresar  un  plano más  interior  del  artista,  una  dimensión más 
emocional  que  refleja  el malestar  tras  la  guerra,  cuestión  en  la  que  ya  había 
avanzado la primera vanguardia.  El artista abandona sus pautas de establecido y 













la naturalidad y a  la  cotidianeidad del  individuo que pertenece a una  sociedad 
normalizada, ideal que se materializó en el pop art. Ese deseo de descomponer el 
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endiosamiento  del  artista,  también  se  vio  reflejado  en  la  corriente  informalista 
como  respuesta  europea  a  la  action  painting  americana,  que  comenzará  a 
interesarse por el arte que recogiese el alma del artista. Este aspecto se cristaliza 
en  la  visibilidad  que  le  dio  Jean Dubuffet  a  un  arte  generado  sin  aprendizaje 
reglado  ni  previo  entrenamiento,  realizado  por  los  colectivos  de  enfermos 
mentales y marginales en riesgo de exclusión social, lo que se ha denominado Art 
Brut. El  citado movimiento bruto,  al  introducir materiales pobres  en  sus obras, 
anunciará  la posterior  corriente  italiana denominada Arte Povera. El arte pobre 












A  principios  del  siglo  XX,  las  vanguardias  históricas  buscaron  otras 
modalidades  de  interacción  con  el  espectador  con  el  deseo  de  superar  los 










que  distraiga  la  experiencia  y  ejerza  distracción.  Pero  estas  experimentaciones, 
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esas  búsquedas  de  nuevos  lenguajes  individuales,  la  negación  del  arte,  el 
cuestionamiento del mercado artístico o  la devaluación del arte mediante el uso 
de  materiales  pobres,  ponen  en  riesgo  su  preservación  y,  por  lo  tanto,  la 
oportunidad de ser mostrado al mundo del futuro.  
Uno de  los vestigios de  la escultura clásica es excluido de  las obras de  los 
años  60:  el  eterno pedestal. Las obras  se  sitúan  ahora  a  la misma  altura que  el 
espectador, sin basas que enaltezcan y exalten su valor. La desmaterialización del 
objeto, el abandono de  los  lugares históricos y el uso de materiales  innobles, se 
plasmó en el arte generado en los espacios naturales en torno a 1970. Un arte que 




En  lo  referente  al  cuerpo  representado  y  plasmado  en  las  obras,  ahora  se  alza 
como  lienzo y soporte de  lo artístico, bien cuando es  intervenido pictóricamente 
como es el caso de la Body Painting o de una marera activa, en los movimientos 
que hemos planteado  como arte procesual y de acción,  los  cuales no presentan 
posibilidad de  repetición, ya que  se  realizan  sujetos y dependientes del  lugar y 





danza, música,  teatro,  etc,  viene  a materializarse  en  los  años  80  en  lo  que  se 
designó  instalación artística, ante  la necesidad de agrupar un amplio número de 
obras  que  ya  no  podían  ser  anexadas  a  ningún  género  en  particular,  un  arte 
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Recordando  la  corriente  del  Optical  art,  que  basaba  la  estética  del 
movimiento como parte esencial de  las piezas,  trasladamos sus efectos a  la obra 
tridimensional,  ya  no  solo  avanzando  en  la  sensación  de  movilidad  sino 
consiguiendo que parte de ese movimiento sea condición para la activación de las 
obras artística en su totalidad. Si a todo este entramado añadimos en nacimiento 
del  videoarte  y  de  la  tecnología,  no  como  soporte,  sino  como  arte  a  través  de 




jaque  al mundo del  arte. La perdurabilidad  limitada,  las  técnicas  aplicadas,  los 
materiales  utilizados,  los  espacios,  el  tiempo  y  la  implicación  sensorial,  han 
condicionado  desde  los  comienzos  de  esta  investigación,  ante  el  claro 





Cierto  es  que  todo  artista  ha  deseado  y  desea  que  su  obra  se  reconozca. 
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En el  caso español627,  recordemos que en  la Exposición Bienal De Venecia 
1976,  aparecen  por  primera  vez  alusiones  a  soportes  gráficos  de  las  obras 
expuestas,  así  se pudo  leer  en El País Cultural  en  su  edición del  8 de Mayo de 
1976, en un artículo de Santiago Amon  titulado “La representación no oficial de 
España  en  la  Bienal  de  Venecia”. A  la  vez  Bethsabé  Olguín  (2016),  declaraba 









registro  fotográfico  fue  utilizado  por  los  artistas  conceptuales  para  documentar  la 
ejecución  de  obras  y  eventos  de  carácter  efímero.  La  fotografía  era  la  evidencia  de  una 
realización  artística,  su  corroboración y verificación –en  la medida  en que postulaba  su 




















de  la Performance y,  el  artista  chino Zhang Huan, declara  abiertamente que  la 
fotografía y el video son los soportes para el registro de su obra. Ai Weiwei, a su 
vez, está convencido de que por la función que posee su arte, necesita difundirlo 
para que  impacte  socialmente. Afirma que  lo documenta  todo para que  futuras 
generaciones  puedan  utilizar  estas  grabaciones.  Veíamos  también  como  Vito 
Acconci en Trademarks se colocaba la cámara al comenzar la acción para registrar 
sus  marcas.  Llegado  el  movimiento  del  accionismo  vienés,  la  documentación 
cinematográfica y fotográfica, que formaban parte del proyecto de  la acción, fue 
fundamental  como  registro de  lo que  se puede  calificar  como  el  inicio del  arte 
corporal o body art, así  lo  indica Faber, (2005). Tan  importante fue  la utilización 
del  video  en  el  registro  de  performances  en  los  setentas,  que  la  crítica 















integridad,  parece  que  lo  artístico  se  ha  hecho  dependiente  del  espacio  y  del 
tiempo,  albergando  ya  en  su  origen,  la  imposibilidad  de  registrarse  de  una 
manera total. Tracy Metz, informaba cómo el Museo de Rotterdam Boijmans Van 



















todos  los  elementos de nuestro  entorno, olores,  sabores,  ruidos,  forman parte de nuestra 
vida:  por  tanto,  deben  ser  introducidos  en  la  creación636. Así mismo,  Encina  (2015) 
afirma que  las acciones de Hermann Nitsch  incluyen procesiones,  cadáveres de 




total, que  involucre  todos  los  sentidos. Además,  las acciones  realizadas por  sus 
integrantes  fueron  registradas  y  documentadas  por  medio  de  fotografías  y 
cámaras de video, para difundirlas una vez terminadas637. Pero Masuda cree que la 
inaccesibilidad  es una  limitación  y  permite  que  el  espectador  acaricie  la  rugosidad  o  la 
lisura  de  la madera  y  que  experimente  con  los  sonidos. Hay  que  tocar  la madera,  su 
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que  aunque  se  suponía  que  los  happenings  debían  hacerse  una  vez  y  luego  nunca  se 
recordaban;  era  parte  de  la  teoría  de  que  se  suponía  que  debíamos  hacer  arte  y  luego 




No  existe  un museo  para  este  arte,  llega  a  declarar  el  curador,  artista  e 




de Hegel de que  el  arte ha muerto  se ha  cumplido  en  lo que  se  refiere  a  obra 
material. Lo que parece  incuestionable es el hecho de que  todo artista y su obra 
han  llegado  hasta  la  actualidad,  de  una manera  física,  en  formato  fotografía  o 
mediante grabación. El carácter reivindicativo y el componente comunicativo que 
pretende  el  artista  del  siglo  XX  y  XXI,  carecería  de  sentido  si  no  contemplara 
mecanismos para  su  transmisión, difusión y  expansión. Pero apuntamos que  el 
arte contemporáneo lleva implícito en materia o por postulados un deterioro que 
compromete a la conservación y, al mismo tiempo, a su disfrute en un futuro. Se 
ha  generado  el  debate  de  si  las  obras  de  arte  contemporáneo  deben  ser 
conservadas  o  no,  cuestión  todavía  vigente  en  nuestros  días.  Parece  que  la 
                                                     
639 Véase nota 304 





responsabilidad  de  testimoniar  tanto  el  pasado,  como  la  más  inmediata 
actualidad  artística  o  convertirse  en  sí  mismos,  en  obra  artística  matérica  e 
inmortal. 
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